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Sammanfattning 
 
Titel: Genre som lärandeobjekt inom sångundervisningen - en studie över 
sångpedagogers syn på genre och dess funktion. 
 
Begreppet genre är centralt inom musikvärlden och inom musikundervisning. Således är 
detta ett begrepp vi behöver förhålla oss till. Syftet med studien är att ta reda på vilken 
funktion genre har i sångundervisningen och hur begreppet kan behandlas. Genre har en 
tydlig plats i styrdokumenten för sång och instrumentalundervisningen på det estetiska 
programmet. Därför är detta en intervjustudie med verksamma sångpedagoger på det 
estetiska programmet.  
 
Studien visar att genre har olika funktioner i sångundervisningen och används som ett 
pedagogiskt verktyg för att nå andra delar av undervisningen, som exempelvis 
sångtekniska moment eller texttolkning. Det finns också en strävan att presentera en 
genrebredd för eleverna. Denna genrebredd har inte bara det genrespecifika som syfte 
utan också exempelvis tekniskt kunnande och möjlighet till identitetsskapande. Av 
studien framkommer flera aspekter kring vad som avgör vilken genre ett stycke har, 
samt metoder för att instruera dessa aspekter. Dock finns det en övervikt på 
sångtekniska aspekter både i litteraturen och i resultatet av denna studie. Det verkar 
finnas ett stort teknikfokus i sångundervisningen och sångteknik verkar hänga ihop med 
genre och genreideal. I arbetet med styrdokumenten finns det på samtliga skolor i 
studien ett kollegialt samarbete i stor utsträckning. Detta samarbete kretsar dock mycket 
kring elevprestationer och bedömning. En utveckling av detta arbete skulle kunna leda 
till en samsyn kring lärandeobjektet genre och att det läggs ett större fokus vid 
översättningen från styrdokumenten till undervisningsinnehåll. 
 
Nyckelord: genre, genrebredd, sångundervisning 
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Abstract 
Title: Genre as an object of learning in vocal education - a study of vocal teachers’ view 
of genre and its function 
 
Musical genre as a concept is common and central in music and music education. 
Therefore, music teachers have to define and act to genre as a concept. The aim with 
this essay is to figure out which function genre has in the singing education and how 
genre can be managed. Since genre is a clear part of the curriculum for singing and 
instrumental education at the Swedish upper secondary school, this is essay is based on 
interviews with vocal teachers working in such schools.  
 
This study shows that genre appears to have different functions in the teaching and is 
used as a educational tool to reach other parts of the teaching, for example vocal 
technique or lyrics interpretation. There is also an ambition to present a diversity of 
genres for the students. This diversity does not only have genre specificity as an aim. 
The diversity of genres is also used as a tool for teaching specific technical skills and to 
give the students a chance to build an identity in the music. This essay shows several 
aspects of what defines musical genres, and also different educational methods to 
instruct these aspects. There is however an overbalance of vocal technical aspects, both 
in the literature and the outcome of this study. There seems to be a large focus on the 
technique in the singing education, and vocal technique seems to be connected to genre 
and different genre ideals. At all the schools presented in this study, there is a collegial 
cooperation in the work with the curriculum. This collaboration seems to focus on 
student performance and assessment. A development of this cooperation might lead to a 
common view of the concept genre and how the curriculum can be translated in the 
content of the teaching.  
 
Keywords: genre, genre diversity, vocal education 
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1. Inledning och bakgrund 
 
Jag har under mitt musikaliska liv spelat och sjungit i många olika genrer. Jag har spelat 
fiol i både symfoniorkester och i spelmanslag, och sjungit både klassisk körsång och i 
pop/rockband. Jag har rört mig i många olika musikaliska världar och det har alltid varit 
naturligt för mig att uttrycka mig inom flera olika genrer. När jag sedan skulle söka till 
vidare musikutbildning blev det svårt att välja. Helt plötsligt var jag tvungen att välja en 
genre. Detta blev svårt för mig då jag tidigare inte sett så stora skillnader mellan 
genrerna utan snarare sett det som olika sammanhang och låtar som jag sjöng. Jag 
kunde inte riktigt välja utan jag sökte folkhögskolor inom flera genrer, men blev bara 
antagen till klassiska linjer och slutligen till klassisk linje på ämneslärarutbildningen på 
Musikhögskolan i Malmö. Kanske beror detta på att min sångpedagog var klassiskt 
skolad och att jag omedvetet fått den genretillhörigheten, eftersom vi på mina lektioner 
inte pratat särskilt mycket om vad som karaktäriserar en viss genre, utan snarare arbetat 
med uttryck i olika sånger. Jag är idag mycket glad över att jag har den klassiska 
utbildningen men min bakgrund inom flera olika genrer har också gjort mig intresserad 
av vad som egentligen bestämmer att ett stycke är i en viss stil eller genre. Hur vet vi 
dessutom att vi spelar eller sjunger genreenligt? Kask (1976) skriver i Sohlmans 
musiklexikon under ordet genre att “mer eller mindre fasta värdenormer spelar stor roll 
vid genreindelning och att gränserna inbördes vanl. är omöjliga att dra” (s. 95). Alltså 
kan det vara högst subjektivt att standardisera genreindelning. Ändå är genre ett centralt 
begrepp inom musik och musikundervisning. En musiker och musiklärare måste alltså 
på ett eller annat sätt förhålla sig till begreppet genre.  
 
Att genrer och stilar befruktar varandra så att gränserna blir flytande behöver inte vara 
något dåligt utan kan ses som ett faktum, men när genre som lärandeobjekt har en tydlig 
plats i kursplanerna för det estetiska programmet måste begreppet definieras och tolkas 
precis som allt innehåll i styrdokumenten. I kursplanerna för instrument och sång på 
gymnasiet står det bland annat att eleverna ska spela och sjunga en grundläggande 
repertoar samt kunna förhålla sig till genre och praxis (skolverket, 2011b).  Den 
undervisande läraren behöver själv ställa sig frågan vilka praktiska och musikaliska 
aspekter som ingår i att sjunga enligt ”genre och praxis” samt vad en grundläggande 
repertoar innebär för att sedan utforma undervisningen utifrån det. Sångpedagogen kan 
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inte ta för givet att eleverna har en förkunskap om olika genrer, utan de behöver vara 
beredda på att instruera och förklara detta ingående, eftersom det finns i 
styrdokumenten. Högre musikutbildning i Sverige är dessutom oftast indelad efter 
genretillhörighet vilket gör det ännu viktigare att ge eleverna genrekännedom under 
gymnasiet, för att de sedan ska kunna veta vart de vill söka. 
 
Jag vill inte på förhand utgå från att det finns eller bör finnas en genrebredd i 
sångundervisningen på det estetiska programmet då jag upplever att det inte är självklart 
hur styrdokumenten ska tolkas. Det är lätt att anta att sångundervisningen ska innehålla 
en genrebredd, men faktum är att begreppet genre förekommer genomgående i singular 
i styrdokumenten för InSå 1 och 2. I InSå 3 förekommer begreppet i plural för första 
gången och då i centralt innehåll och inte i kunskapskraven. Bör eleverna ändå sjunga i 
olika genrer och hur olika behöver genrerna vara? Jag har under min praktik mött 
undervisning där enbart klassisk musik behandlas och olika stilar inom klassisk musik 
räcker för att visa bredd, men också det motsatta där eleven måste visa sina kunskaper 
inom flera olika genrer. Eftersom jag stött på båda delarna vill jag ta reda på hur genre 
behandlas i sångundervisningen på det estetiska programmet. Genom denna studie vill 
jag höra verksamma pedagogers röster och tolkningar av begreppet genre samt 
styrdokumenten och hur detta sedan tar sig uttryck och visar sig i undervisningen.  
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2. Syfte och frågeställning 
	  
Syftet med denna studie är att ta reda på hur genre som lärandeobjekt behandlas inom 
sångundervisningen på det estetiska programmet. Detta innefattar att ta reda på hur 
informanterna arbetar med att tolka de delar av styrdokumenten som handlar om 
lärandeobjektet genre. Dessutom också hur sångpedagoger faktiskt tolkar dessa 
formuleringar ur styrdokumenten och hur tolkningarna sedan iscensätts i praktiken. Ett 
led i studien är också att undersöka vilka praktiska och musikaliska beståndsdelar som 
krävs för att sjunga i enlighet med en viss genre, samt vilka metoder som kan användas 
för att instruera dessa aspekter.  
 
Detta skapar i sin tur studiens frågeställning:  
 
Hur behandlas genre som lärandeobjekt inom sångundervisningen på det estetiska 
programmet? 
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3. Litteraturgenomgång 
 
Under detta avsnitt presenteras litteratur kring studiens fokusområde. Kapitlet behandlar 
dels tidigare forskning inom ämnet men även sångpedagogisk litteratur. Kapitlet börjar 
med en redogörelse för hur begreppet genre definieras i litteraturen samt hur 
kategorisering av musik går till. Därefter presenteras litteratur kring områdena 
musikundervisning och genre samt sångundervisning och genre. Slutligen behandlas 
också ämnet repertoarval samt rådande styrdokument.  
 
3.1 Tolkning av begrepp  
 
Stil och genre nämns i relation till varandra i styrdokumenten, se (3.6), och används 
omväxlande. Därför beskrivs det nedan hur de båda begreppen kan definieras och 
tolkas. 
 
3.1.1 Genre 
Kask (1976) beskriver termen genre som ett “försök att systematisera de olika 
uttrycksformer under vilken de olika konstarterna framträder” (s. 95). Kask (1976) drar 
en parallell till litteraturen där indelningen kan vara till exempel epik, lyrik eller 
dramatik. Vad som avgör vilken genre ett musikstycke delas in i avgörs av olika 
aspekter, det kan till exempel vara besättning, epok, funktion, intention eller stil.  Kask 
(1976) skriver också om att begreppet genre kan ha både en bred och en smalare 
innebörd. Ett exempel på en smalare innebörd är när genren västerländsk konstmusik 
delas in i mindre beståndsdelar, som exempelvis symfonisk musik eller kammarmusik. 
Eller när populärmusik delas in exempelvis schlager eller filmmusik. Den breda 
innebörden är i dessa fall då västerländsk konstmusik och populärmusik. Hallberg 
(1983) beskriver i nationalencyklopedin begreppet genre som en “typ av konstnärlig 
framställning med vissa gemensamma stildrag eller innehållsliga faktorer.” Dock 
beskriver Hallberg (1983) inte genre på musikområdet närmare utan beskriver bara 
genre utifrån litteratur, bildkonst och film.  
 
Kask (1976) likställer inte begreppet stil med genre, dock finns det ett starkt samband 
mellan dem - att stilen kan hjälpa till att klassificera ett musikstyckets genre. Inte heller 
Lilliestam (2009) likställer begreppen, utan menar att genre är ett vidare begrepp än stil. 
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Genre inom musiken handlar inte bara om den klingande musiken utan även om  
exempelvis text eller beteenden och praxis inom en genre (Lilliestam, 2009). 
 
3.1.2 Stil 
Termen stil uppstår inom musiksammanhang på 1600-talet för att “betona olika 
musikaliska kategorier, genrer, tekniker och satstyper” (Åstrand, 1975). Termen stil 
används också om individuella uttryckssätt och särdrag. Under 1700-talet utvecklades 
begreppet stil till att klassificera utifrån sammanhang och ändamål, som exempelvis 
geografisk miljö. Under 1800-talet kom sedan stilbegreppet även att innefatta historisk 
tillhörighet, musikaliskt tekniska aspekter samt estetiskt uttryck och sammanhang 
(Åstrand, 1975). 
 
Lilliestam (2009) menar att stil avser hur musiken låter. Stil innefattar dels 
musikteoretiska aspekter som melodik eller rytmik, men också en “stil som en viss 
musiker eller musiker grupp har, geografisk plats, tid, funktion eller social gruppering” 
(Lilliestam, 2009, s. 62). Även Sandström och Cassirer (2017) beskriver stil som att det 
kan vara en grupp eller enskild konstnär fast då i en bredare kontext som innefattar alla 
konstuttryck. Stil kan också höra ihop med en viss epok eller genre. Sandström och 
Cassirer (2017) menar att stil blir slutprodukten av de estetiska val konstnären gjort. 
 
3.3 Musikundervisning och genre  
Här presenteras litteratur som behandlar musikämnet i stort och inte endast 
sångundervisning. Både Asp (2015) och Zandén (2010) har båda genomfört var sin 
studie som undersöker ensembleundervisningen. Asp (2015) fokuserar mer på innehåll 
och upplägg av ensembleundervisningen medan Zandén (2010) har ett 
bedömningsfokus. Ensembleämnet har många likheter med instrument och 
sångkurserna i både innehåll och styrdokument, vilket gör denna litteratur relevant för 
föreliggande studie.  
 
3.3.1 Genrebredd och genreenlighet inom ensembleundervisning 
Både Asp (2015) och Zandén (2010) har kommit fram till att genrebredd är något 
centralt inom ensembleundervisningen. Asp (2015) benämner genrebredd som ett av 
flera lärandeobjekt i ensembleundervisningen. Genrebredden är ett sätt att organisera 
6 
 
ensembleundervisningen på och detta motiveras med att eleverna ska få möta ett brett 
spektrum av olika uttryckssätt. Även om genrebredd i Asps studie framstår som ett 
övergripande lärandeobjekt behandlas och förstås begreppet på olika sätt och används 
därför också på olika sätt (Asp, 2015). 
 
I Asps studie förekommer exempel på när undervisningen även innefattar bredd inom 
en genre utifrån en historisk aspekt, exempelvis när elever får spela både 50-tals rock 
och samtida rock. Genrebredden används också som ett verktyg att  ställa genrer emot 
varandra och hitta likheter och skillnader genom kontraster. Informanterna i Asps studie 
(2015) menar att det är lättare att identifiera det genrespecifika genom det som skiljer 
genrerna åt, alltså det som är avvikande eller annorlunda. En annan aspekt av 
genrebredden är att den vidgar elevernas synfält och ger den enskilde eleven större 
möjligheter att hitta ”sin egen genre” och skapa sig en identitet inom musiken. I Asps 
(2015) studie framgår det att “genrebredd är en viktig kompetens för en musiker då 
denne ska kunna framstå som musikaliskt trovärdig i flera musikaliska sammanhang” 
(s. 83). Genrebredden kan också ses som ett kreativt verktyg för att kunna förstå olika 
musikaliska innehåll och komponenter som sedan kan användas vid musikskapande 
(Asp, 2015). 
 
Studien visar på att lärare tycker att genrebredd är något centralt och viktigt i 
undervisningen, men ändå är funktionen av begreppet mångtydigt. Dels menar Asp 
(2015) att genrebredd kan fungera som ett verktyg för att nå ett annat mål, att genrer är 
en del av ett större musiksammanhang. Samt att genrebredden också har ett egenvärde i 
sig, exempelvis som repertoarkännedom vilket är relevant och nödvändigt för en 
musiker. Asp (2015) menar att genrebredd i undervisningen handlar om att förbereda 
eleverna inför rollen som musiker eller artist. Asp (2015) skriver också att genrebredd är 
ett dynamiskt och mångfacetterat begrepp: 
 
Genrebredd blir en etikett på ett varierande innehåll, fritt att använda beroende på person och 
sammanhang. Den genrebreda undervisningen framstår mer som en skoldiskurs vars negation 
visar på hur det genresnäva är något som man vill undvika (s. 135) 
 
Genrebredden är främst ett sätt att organisera undervisningen på och ett sätt att 
framhäva olika aspekter av undervisningens innehåll (Asp, 2015). 
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Asp (2015) behandlar också i sin studie det genretypiska som lärandeobjekt där man i 
undervisningen fördjupar sig inom en genre för att bli mer förtrogen med genrens särart. 
Detta nås främst genom att välja typisk repertoar för genren och ge eleverna en 
repertoarkännedom inom den valda genren. Asps (2015) studie visar att genrekännedom 
inte alltid är ett lärandeobjekt i sig själv utan ett sätt att uppmärksamma exempelvis 
speltekniska svårigheter. Det framgår också att olika genrer anses ha olika pedagogisk 
potential och passar för att lära ut olika saker. Asps (2015) studie visar på att det 
genretypiska som lärandeobjekt innefattar flera olika lärandeobjekt som exempelvis 
musikalisk teknik, instrumentalteknik och interpretation. Zandén (2010) skriver dock att 
eftersom att det finns en önskan om genrebredd är det i sig ett kvitto på att skillnader 
genrer emellan är betydelsefulla. 
 
3.3.2 Bedömning inom ensembleundervisningen 
Zandéns (2010) studie visar att det finns övergripande kriterier i ensemble-
undervisningen som innefattar exempelvis instrumentaltekniskt kunnande, kroppsspråk 
och kommunikation. Han menar att lärare kan behöva en genrespecifik kunskap för att 
kunna bedöma om de övergripande kriterierna är relevanta och passande för genren, 
men att det går att bedöma detta även utan denna djupa kunskap. Zandén (2010) menar 
att det också finns kontextuella kriterier och ger exemplet timing där det krävs en ett 
visst kunnande om vilken kontext timing ska bedömas i och ett större musikkunnande 
än att bara avgöra samtidighet. (s. 183) Här menar han att läraren måste ha en djupare 
kunskap inom genren för att veta hur det kontextuella kriteriet ska utföras enligt praxis. 
Zandén (2010) skriver att det finns tre kontextuella kriterier som formuleras i hans 
studie. Dessa är att det ska låta bra att man förhåller sig till genren och att eleverna har 
ett fysiskt uttryck som passar genren. Dessa kriterier ges ingen mer specifik förklaring 
och Zandén menar (2010) att detta beror på att informanterna inte anser att det behövs. 
“En musiker som är förtrogen med en viss genre kan därför uppfatta det som 
meningslöst att formulera kriterier för hur musikstilen ska låta. Den ska ju inte pratas, 
den ska spelas!” (Zandén, 2010. s. 183).  
 
När det gäller uttryck uppfattar Zandén (2010) att musiklärarna främst värderar när 
eleverna uttrycker spelglädje och engagemang snarare än ett uttryck som är kopplat till 
låtens musikaliska struktur. Det framgår även att musiklärarna premierar autentiskt 
uttryck, det som anses som äkta och naturligt. De estetiska val som görs ska vara 
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sprungna ur eleverna själva och inte en reproduktion av lärarens instruktioner, då tappar 
framförandet förtroende och informanterna börjar tvivla på ensemblens äkthet och 
förmåga till genreenlighet (Zandén, 2010). Eleverna bör vara självständiga och inte bara 
anpassa sig efter lärarens instruktioner eller preferenser. Zandén (2010) menar att 
eleven kan visa sin självständighet genom att bryta mot detta och hitta sina egna ideal 
och uttryck. Zandén (2010) ställer sig kritisk till en bedömning av elevers autenticitet 
och äkthet. Han menar att: 
 
En lärare kan aldrig med säkerhet bedöma om en elev verkligen menar det hon säger eller gör 
och dessutom är det djupt omoraliskt att ställa krav på ”rätta” tankar eller känslor. På samma 
grunder kan även spelglädje, engagemang och spontant uttryck ifrågasättas som kriterier. 
(Zandén, 2010. s. 191) 
  
Zandén (2010) skriver att hans studie visar på en skillnad mellan informanternas 
kvalitetsuppfattningar och styrdokumentens riktlinjer. För att få bukt med detta krävs ett 
kollegialt lärande och en dialog mellan kollegorna. Han menar att musiklärare sällan 
pratar med varandra kring undervisningen och kvalitetsaspekter. Han menar att lärare 
behöver tillsammans samtala, formulera och värdera både kursplaner, metoder, mål och 
kriterier. Detta kollegiala arbete är en förutsättning för att utveckla verksamheten men 
också ett sätt att legitimera yrkesrollen. Zandén (2010) menar att samtalen bidrar till 
elevernas musikaliska utveckling och leda till att musikundervisningen.  
 
3.3.3 Lyssnande för musikaliskt lärande 
Campbell (2004) menar att lyssnande är en central del i att förstå musik. Hon menar att 
det finns tre faser av lyssnande vid musikaliskt lärande. Den första är uppmärksamt 
lyssnande (Attentive listening) vilket innebär ett direkt lyssnande med fokus vid 
musikaliska byggstenar och strukturer. Campbell (2004) beskriver en pedagogisk metod 
för detta uppmärksamma lyssnandet där exempelvis grafiska diagram används för att 
synliggöra musikaliska strukturer. Nästa fas är engagerat lyssnande (Engaged listening) 
där lyssnaren aktivt deltar i musiken, inspelad eller live, genom att exempelvis sjunga 
en stämma, spela slagverk eller dansa. Denna del av lyssnandet aktiverar både kropp 
och sinne och blir ett sätt att lära sig musikens särart genom att själv delta. Den tredje 
fasen av lyssnande är aktiverat lyssnande (enactive listening) som innebär faktiskt 
framförande av musiken. Här används lyssnandet noggrant för varje musikalisk nyans 
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för att sedan kunna återskapa musiken stilistiskt. Lyssnandet är alltså en viktig del även 
vid framförandet av musik (Campbell, 2004)  
 
Zangger-Borch (2005) skriver också att lyssning och härmning är en nödvändig metod 
för att nå soundideal. Han menar att lyssningen är ett effektivt verktyg då sångaren 
snabbt kan höra hur hen ska göra. Även Latimerlo och Popeil (2012) beskriver 
lyssnandet som en del i att behärska olika genrer, men inte närmre än att exempel på 
sånger och artister nämns.  
 
 
3.4 Sångundervisning och genre 
Det finns mycket pedagogisk litteratur som behandlar hur en sångare bör förhålla sig till 
olika genrer. Nedan presenteras hur sex sångpedagoger som skrivit sångpedagogisk 
litteratur resonerar kring ämnet. 
 
3.4.1 Daniel Zangger-Borch 
Zangger-Borch (2005) menar att det finns en uppsjö av olika ideal och röstkvaliteter 
inom sång. Dessa soundideal härstammar från olika genrer och analyseras sedan av 
sångare för att kunna åstadkomma dem. Han beskriver det som att man ”genom 
röstsignalement kartlägger hur man kan återskapa det” (Zangger-Borch, 2005, s. 60). 
För att kunna behärska dessa soundideal rekommenderar Zangger-Borch (2005) 
lyssning och härmning. Han menar att lyssningen är ett effektivt verktyg då sångaren 
snabbt kan höra hur hen ska göra.  
  
Zangger-Borch (2005) beskriver också hur rösten används i genrerna rock, pop, soul 
och hårdrock. Dessutom ger han exempel på artister inom dessa genrer. Exempelvis är 
röstsignalementen inom rock “Höga tonlägen, med höga lungtryck, i talnära 
bröstregister med sparsamt eller obefintligt vibrato och distsång som en effekt” (s. 63) 
och nämner Avril Lavinge och Bruce Springsteen som exempel på artister inom genren. 
 
Zangger-Borch (2005) menar att sångaren också behöver tolka kompositörens eller 
artistens intentioner. För att kunna göra detta krävs det att den sångtekniska förmågan är 
på plats för att kunna göra dessa tolkningar. “Du bör vara så röstmässigt driven och 
nyanserad att inga uttryck du önskar utföra är för svåra att återge. Först då kan du känna 
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dig helt fri i din förmåga att tolka musikaliska signaler” (Zangger-Borch, 2005, s. 84). 
Musiken ger sångaren signaler i form av musikaliskt tekniska aspekter som exempelvis 
tempo, rytmik eller harmonik. Dessa signaler påverkar sedan hur sångaren väljer 
sångtekniska aspekter som till exempel sound, frasering och timing (Zangger-Borch, 
2005).  
 
3.4.2 Gina Latimerlo och Lisa Popeil 
Latimerlo och Popeil (2012) skriver att många sångare fokuserar mycket och många år 
på att fördjupa sig inom en genre, men att dagens föränderliga samhälle uppmuntrar 
utövare att sjunga många olika stilar. Latimerlo och Popeil (2012) menar att sångare 
behöver vara mångsidiga för att bli framgångsrika idag. Det är lätt att tänka att 
sångstudier borde innefatta många olika former av musik, men de menar att i 
verkligheten är det ovanligt att sångpedagoger arbetar genreöverskridande (Latimerlo & 
Popeil, 2012, s. 81). 
 
När sångaren väljer att sjunga i en särskild stil är det viktigt att låta autentiskt. Den 
största delen i att låta autentiskt är att använda rätt vocal tone. Med vocal tone menas 
det särskilda unika soundet inom varje genre. Vid sidan av den tekniska approachen är 
också den historiska och kulturella aspekten viktig. “One truly needs to be surrounded 
by a style’s people and places in order to fully appreciate the depth of its culture and 
history “ (Latimerlo & Popeil, 2012, s. 25). 
 
Latimerlo och Popeil (2012) behandlar genrerna klassiskt, musikal, jazz, pop, country, 
R&B och rock och beskriver hur sångaren ska bemästra genrerna. De använder sig av 
fyra perspektiv som sångaren kan använda sig av för att identifiera en genre och 
behärska den. Dessa är: 
 
•   Interpret it - genrens historiska och kulturella sammanhang samt genrens 
musikaliska aspekter som exempelvis harmonik, rytmik och frasering. Här 
nämns även olika subgenrer.  
 
•   Emote it - vanliga känslouttryck inom genren och vad musiken vanligen handlar 
om.  
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•   Listen to it  - Här ges förslag på artister och specifika sånger att lyssna på. 
 
•   Sing it - Sångövningar och sångtekniska instruktioner som exempelvis 
resonansutrymmen, mjuka gommens inställning, tungans ställning, 
struphuvudshöjd eller form på munnen och läpparna. Här ges även förslag på 
sånger som är bra att börja med när man är ny för en genre. Inom varje genre 
finns också en anatomisk style map som visar genrens anatomiska inställningar.  
 
Latimerlo och Popeil (2012) tar också upp subgenrer och variationer inom de olika 
genrerna som exempelvis operett inom klassisk sång och musikalgenren delas upp i 
legit som innebär den lite äldre musikalen sprungen ur operan och “rock musical” som 
innebär den nyare form av musikal som mer liknar pop och rock i sångstil.  
 
3.4.3 Nanna Arder 
Arder (1996) skriver om olika elevkategorier och anledningar till varför en person söker 
sig till sångundervisning. Det kan vara för att bli en bättre körsångare, sjunga 
hälsosammare i sitt rockband eller kanske att lära känna sig själv bättre och stressa ned 
osv. Varje elev har sitt egna motiv och bakgrund till varför hen vill ta sånglektioner. 
Varje elev har också sin ambitionsnivå och preferens gällande innehåll och genre.  
 
Arder (1996) skriver att det är vanligt att sångpedagoger kan bli osäkra på sin 
kompetens att kunna utveckla sångtekniken hos en elev som önskar sjunga i en genre 
som ligger långt ifrån sin egen skolning. Arder (1996) delar också upp sångteknik i två 
delar - grundläggande sångteknik och en specialiserad sångteknik, vilka bör skiljas på. 
Hon menar att den grundläggande sångtekniken bör vara lika för alla som vill lära sig 
att sjunga. Medan den specialiserade sångtekniken fokuserar på de finesser som krävs 
för en viss genre. Arder (1996) menar att den grundläggande sångtekniken sedan kan bli 
till verktyg för att kunna skapa den klang som önskas i en viss genre.  
 
3.4.4 Robert Edwin 
Robert Edwin (2008) skriver att idrottsmän ofta utforskar andra sporter som tränar deras 
muskler på ett annat sätt än sin egen sport. Det kan till exempel vara fotbollsspelare som 
dansar eller golfare som joggar. Han kallar detta för cross training. Anledningen till 
denna träning är för att öka prestationen inom sin egen sport och förebygga skador. 
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Cross training för rösten har samma resultat. Edwin (2008) menar alltså att det är 
möjligt att bli bättre inom sin huvudsakliga genre genom att utforska hela rösten och 
andra genrer. Edwin (2008) tar upp två olika sorters sångare - klassiska sångare och 
CCM, Contemporary, Commercial Music. Han ger också flera konkreta förslag på sätt 
en sångare kan cross train på samma sätt som inom idrotten. Ett exempel är att när den 
klassiska sångaren textar är vokalerna samlade och vertikala medan CCM sångarens 
textning är horisontell. Detta är alltså motsatser till varandra och för att “cross train” 
skall en CCM sångare öva på det som är typiskt för klassiska sångare och vice versa.  
 
Edwin (2008) menar att det går att hitta en hälsosam och naturliga balans samt undvika 
skador genom att hitta och definiera röstens extremer. Edwin (2008) ställer sig frågan 
om varför denna teknik som garanterar att öka styrka, flexibilitet, koordination, 
uthållighet och dessutom ökar spektrumet för estetiskt uttryck möter motstånd. Han tror 
att det beror på en okunskap om röstens fysiska funktion och en rädsla för att skada 
rösten samt kulturella föreställningar och traditioner.  
 
3.4.5 Cathrine Sadolin 
Sadolin (2009) menar att det tidigare inte fanns undervisning i de nya sångstilarna som 
uppstått i samband med att mikrofonen kom, och skapade nya ideal och sound då det nu 
var möjligt att förstärka de ljud som tidigare varit för svaga. Även Sundberg (2001) 
instämmer i att majoriteten av all röstforskning utgår från ett klassiskt ideal och inte 
dessa nya sångstilar. Eftersom det bara fanns så kallad klassisk sångteknik att tillgå 
resulterade detta i att många sångare blev skadade och de nya sångsätten fick ett rykte 
om sig att vara ohälsosamt och farligt. Sadolin (2009) menar att det finns ett avstånd 
mellan klassisk sång och andra sångstilar på grund utav detta. Tidigare har det heller 
inte gått att se vad som hur rösten fungerar anatomiskt vid sång då dessa redskap inte 
har funnits. Detta har resulterat i myter om hur ljuden skapas inom sångtekniken. 
 
Sadolin (2009) menar att alla ljud är är lika mycket värda och viktiga. Hennes teknik 
går ut på att ”ta bort de snäva soundidealen från de musikaliska genrerna och isolera alla 
element som ljudet består av” (s. 7). Sedan är det upp till sångaren att göra en 
konstnärligt val av vilka ljud hen vill använda. Sadolin (2009) menar att en god 
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sångteknik är ett hjälpmedel och nödvändigt för att nå rätt uttryck och förmedla ett 
budskap.   
Sadolin har utvecklat en teknik som hon kallar för Complete Vocal Technique eller 
CVT. Sadolins (2009) teknik bygger på fyra funktioner som delas in som antingen 
metalliska, halvmetalliska eller icke-metalliska. Dessa funktioner är: 
 
·   Neutral – Ickemetallisk funktion som är den funktion som liknar den traditionella 
klassiska sångstilen. Sadolin (2009) beskriver neutral som den funktion som man först 
möter inom sångundervisningen i västvärlden och neutral kan därför kopplas till 
skolkörer och kyrkokörer. Hon delar in neutral i två kategorier, luftig och tät. Förslag på 
artister som använder mycket luftig neutral är exempelvis Sarah Vaughan och Harry 
Belafonte medan Julie Andrews och Nat King Cole använder tät neutral (Sadolin, 
2009). 
 
·   Curbing – Halvmetallisk funktion som är den mjukaste av de metalliska funktionerna. 
Curbing låter klagande och återhållsamt. Funktionen används i de flesta 
populärmusikaliska genrer och sångare som använder mycket curbing är exempelvis 
Christina Aguilera och David Bowie (Sadolin, 2009). 
 
·   Overdrive – Helmetallisk funktion som alltid är tät. Overdrive används bara i lågt 
register hos både kvinnor och män och låter starkt. Den används i ”nästan alla genrer 
där tonhöjden är låg eller volymen hög och man vill ha mycket metall på på tonerna 
som t.ex. rockmusik” (Sadolin, 2009, s. 107) Sångare som använder mycket overdrive 
är exempelvis Jon Bon Jovi och Liza Minelli (Sadolin, 2009). 
 
·   Edge – Helmetallisk funktion som alltid är tät. Edge kan användas i alla tonlägen men 
används ofta i ett högt register för att få sin karaktäristiska volymfulla skrikiga karaktär. 
Edge kan liknas med det som många kallar för Belting (i bland annat EVT) men Sadolin 
har valt att inte använda det begreppet då hon anser att det är för tvetydigt. Edge 
används inom populärmusikaliska genre och framförallt i hårdrock, gospel och soul. 
Sångare som använder mycket edge är Chaka Khan och James Brown (Sadolin, 2009). 
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3.4.6 Jo Estill 
Jo Estill (2005) har utformat en egen sångteknisk modell som hon kallar Estill Voice 
Training System som ofta förkortas till EVT. Estills teknik bygger på att skapa en 
hälsosam röst och en estetisk frihet. EVT utgår inte från något speciellt soundideal eller 
genre utan Estill (2005) tror att alla har en vacker röst och att alla kan åstadkomma alla 
ljud. Hon har kommit fram till sex stycken röstfunktioner. Varje funktion har ett 
anatomiskt schema som förklarar röstens inställning. De sex funktionerna är: 
 
Speech – Denna funktion kan på svenska kallas för talröst eller talkvalitet. Denna 
kvalitet kallas av röstforskare ibland för modalröst. Speech-funktionen kan användas i 
många olika genrer exempelvis jazz, musikal, folk, och tidig musik. Kvaliteten kan 
också förekomma i opera i form av recitativ eller i låga partier (Estill, 2005). 
 
Falsetto – Falsett är ofta en benämning på ett högt register både hos kvinnor och män. I 
EVT är dock falsett en egen funktion som kan användas i alla delar av registret. 
Falsettkvaliteten kan liknas med barnrösten och är ofta luftigt och vibratolöst. 
Falsettkvalitet används ofta inom jazz, folk, pop och tidig musik (Estill, 2005). 
 
Sob – En mörk och mjuk röstfunktion. Struphuvudet är lågt och slutningen tunn. Sob 
associeras ofta med ljudet av sorg eller gråt och används inom klassisk sång och opera i 
svagt läge men också ofta i jazz, blues och vaggvisor (Estill, 2005). 
 
Twang – Twang låter starkt och är vanlig när människor pratar i högljudda miljöer. 
Genom twangen förstärks de frekvenser som tas upp lättast av örat, därför låter twang 
starkt trots liten kraft. Denna funktion används ofta i karaktärsroller i musikaler och 
operetter samt i country, gospel, R&B och folkmusik från både Afrika, Europa och 
Asien. Twang kan delas upp i nasal och oral twang där den orala twangen låter klarare 
(Estill, 2005). 
 
Opera – Opera är den röstkvalitet vi oftast hör i opera och oratorier. Opera är egentligen 
en blandning mellan de tre kvaliteterna speeach, sob och twang. En lättare form av 
operakvaliteten som kallas legit används ibland i musikaler (Estill, 2005). 
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Belting – Belting är en mycket stark röstkvalitet. I vardagslivet hörs den på lekplatser av 
lekande barn eller när någon ropar. Belting är mest förknippad med musikalsången men 
finns också i nutida pop, gospel och R&B. Tenorer använder ibland belting i sitt höga 
läge i operor och det finns även element av belting i många typer av etnisk musik 
(Estill, 2005). 
3.5 Repertoarval 
 
Från Asps (2015) observationer framgår det att repertoaren väljs utifrån elevernas 
förkunskaper och förutsättningar. Val av repertoar kan användas för att skapa 
motivation men repertoar har inget egenvärde i sig själv. Istället väljs repertoaren 
utifrån ett arbetsområde eller med en specifik musikalisk svårighet som syfte (Asp, 
2015). Även Zimmerman-Nilsson (2009) beskriver detta och menar att lärare väljer 
innehåll utifrån om de anser att det är konstnärligt eller socialt. Hennes studie visar även 
att innehållet främst väljs med ett syfte för elevens tekniska utveckling än utifrån 
skapande och estetiska grunder.  
 
Sandberg (1996) skriver också om repertoarval men beskriver det som att valet av 
innehåll i musik på grundskolan ofta styrs av lärarens personliga musikaliska 
erfarenheter och kunskap. Resultatet av detta innebär att läraren riskerar att skapa sin 
egen kursplan. Houmann (2010) skriver att repertoarval “upplevs vara ett viktigt 
moment i arbetet som musiklärare” (s. 132) Hon menar också att det genom 
repertoarvalet går att dra slutsatser till hur musikläraren värderar och ser på musik, 
eftersom läraren genom att välja också väljer bort andra alternativ.  
 
 
3.6 Styrdokument 
	  
I kursplanerna för instrument och sång (InSå) 1, 2 och 3 återkommer mål som handlar 
om stil, genre och repertoar i alla tre kurserna. Det finns med i både centralt innehåll 
och i kunskapskraven. Centralt innehåll talar om vad kursen ska innehålla men inte 
nödvändigtvis bedömas. Vad som ska bedömas och betygsättas talar sedan 
kunskapskraven för respektive kurs om. 
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I det centrala innehållet för InSå 1 står det att eleverna ska möta “grundläggande 
repertoar för det egna instrumentet” (Skolverket, 2011a, s. 15). Samt att eleverna ska få 
lära sig om “grundläggande musikalisk tolkning, stil och form” (Skolverket, 2011a, s. 
15). I kursplanen för InSå 2 återfinns samma centrala innehåll men nu är ordet 
grundläggande borttaget. Dessa områden behandlas även i InSå 3 men nu tillkommer 
också genrer, stilar och epoker i det centrala innehållet. Alltså nämns inte ordet genre 
förrän i InSå 3. 
 
I InSå 1 ska eleven kunna diskutera och redogöra för stildrag i olika musikstilar. För 
betyget E räcker det med grundläggande och översiktliga resonemang i någon musikstil. 
Medan det för C kräver mer utförliga resonemang och även hur stildragen kan påverka 
interpretationen. Dessutom ska eleven göra detta i några olika musikstilar. För att sedan 
nå upp till betyget A behöver resonemanget dessutom vara välgrundat och nyanserat 
(se figur 1). 
 
Figur 1 
E C A 
Eleven diskuterar och 
redogör översiktligt för 
grundläggande stildrag i 
någon musikstil 
Eleven diskuterar och redogör 
utförligt för grundläggande stildrag i 
några musikstilar och hur de kan 
påverka interpretationen, med 
välgrundade resonemang. 
Eleven diskuterar och redogör utförligt 
för varierade stildrag i flera 
musikstilar och hur de kan påverka 
interpretationen, med välgrundade 
och nyanserade resonemang. 
(Skolverket, 2011a, s. 16 ) 
 
Till skillnad från InSå 1 behöver eleven i InSå 2 följa “genrespecifika krav utifrån 
musikens historiska och kulturella sammanhang” (Skolverket, 2011b, s.17) när hen 
spelar eller sjunger. För betyget E görs detta med viss säkerhet medan det krävs 
säkerhet för betyget C och A. Eleven behöver också göra ”musikaliska tolkningar 
utifrån genre och praxis” (Skolverket, 2011b, s. 17). För E ska tolkningarna vara enkla, 
för C välgrundade och för A, välgrundade och nyanserade. Dessutom ska eleven spela 
eller sjunga en grundläggande repertoar där den är begränsad för betyg E och 
omfattande för betyg A (se figur 2). 
 
Ur kunskapskraven InSå 2 – figur 2 
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E C A 
följer med viss säkerhet 
genrespecifika krav utifrån 
musikens historiska och kulturella 
sammanhang. Dessutom gör 
eleven enkla musikaliska 
tolkningar utifrån genre och 
praxis. Eleven uppvisar en något 
utvecklad spel- eller sångteknik 
och anpassar den delvis till olika 
musikaliska uttryck. 
följer med säkerhet 
genrespecifika krav utifrån 
musikens historiska och kulturella 
sammanhang. Dessutom gör 
eleven välgrundade musikaliska 
tolkningar utifrån genre och 
praxis. Eleven uppvisar en 
utvecklad spel- eller sångteknik 
och anpassar den till olika 
musikaliska uttryck. 
följer med säkerhet genrespecifika 
krav utifrån musikens historiska 
och kulturella sammanhang. 
Dessutom gör eleven välgrundade 
och nyanserade musikaliska 
tolkningar utifrån genre och praxis. 
Eleven uppvisar en väl utvecklad 
spel- eller sångteknik och anpassar 
den väl till olika musikaliska 
uttryck. 
Eleven spelar eller sjunger en 
begränsad grundläggande 
repertoar med tillfredsställande 
musikaliskt resultat. 
Eleven spelar eller sjunger en 
grundläggande repertoar med 
tillfredsställande musikaliskt 
resultat. 
Eleven spelar eller sjunger en 
omfattande grundläggande 
repertoar med tillfredsställande 
musikaliskt resultat 
 
(Skolverket, 2011b s. 18) 
 
I kunskapskraven för InSå 3 tillkommer begreppet epok, samtidigt som stil och genre 
fortfarande finns kvar. För betyget E spelar eller sjunger eleven i enlighet med 
“konventioner för aktuell genre, stil och epok” (Skolverket, 2011c, s. 19) med viss 
säkerhet, medan det krävs säkerhet för betyget C och A. Det ställs också högre krav 
gällande repertoar. Till skillnad från InSå 1 och 2 bör nu repertoaren var varierad 
avseende stil för betyget E och C. För betyget A behöver repertoaren förutom varierad 
dessutom vara omfattande gällande stil (se figur 3). 
 
Ur kunskapskraven InSå 3 – figur 3 
E C A 
I sina framföranden följer eleven 
konventioner för aktuell genre, 
stil och epok med viss säkerhet. 
I sina framföranden följer eleven 
konventioner för aktuell genre, 
stil och epok med säkerhet. 
I sina framföranden följer eleven 
konventioner för aktuell genre, stil 
och epok med säkerhet. 
Eleven uppvisar i sitt 
musicerande med viss säkerhet 
en varierad repertoar avseende 
stil samt spelteknisk, alternativt 
sångteknisk, nivå. 
Eleven uppvisar i sitt 
musicerande med viss säkerhet 
en varierad repertoar avseende 
stil samt spelteknisk, alternativt 
sångteknisk, nivå. 
Eleven uppvisar i sitt musicerande 
med viss säkerhet en varierad och 
omfattande repertoar avseende stil 
samt spelteknisk, alternativt 
sångteknisk, nivå. 
(Skolverket, 2011c, s. 19) 
 
Förutom området stil och genre behandlar styrdokumenten flera andra områden. I InSå 
1 behandlas sångteknik, sång efter noter och gehör, instuderings och övningsmetoder, 
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röstvård, scenframställning och arbetsmiljö i det centrala innehållet. I kunskapskraven 
för samma kurs återfinns samma områden som i det centrala innehållet med undantag 
för sångteknik. Sångteknik bör alltså finnas med i undervisningen men är inte något 
som ska ligga till grund för bedömning. I kunskapskraven tillkommer också personligt 
uttryck som ett bedömningsområde. I InSå 2 tillkommer däremot både personligt 
uttryck i det centrala innehållet och sångtekniken tillkommer i kunskapskraven för InSå 
2 och 3.  
I examensmålen för det estetiska programmet i musik framgår det att ”inriktningen 
musik ska ge fördjupade kunskaper i musik från olika tider och kulturer” (Skolverket, 
2011d, s. 228) men också att gymnasieutbildningen ska ge eleverna möjlighet att 
fokusera på ett specifikt område inom musiken (Skolverket, 2011d). 
4. Metod 
Min studie är en kvalitativ studie i form av intervjuer med sångpedagoger som arbetar 
på det estetiska programmet. I detta kapitel presenteras studiens utformning, 
tillvägagångssätt och metodologiska och etiska överväganden.  
 
4.1 Metodologiska överväganden 
Jag vill genom denna studien få en bild av vilken funktion genre har i 
sångundervisningen på det estetiska programmet. För att nå detta har jag valt att göra 
kvalitativa forskningsintervjuer med verksamma sångpedagoger. Det hade kunnat vara 
aktuellt att kombinera dessa intervjuer med observation av undervisningen. Dock anser 
jag att dessa observationer inte är lika viktiga som intervjuer då yttre faktorer såsom att 
det är olika elever, olika sånger och olika förutsättningar eventuellt hade påverkat 
resultatet. För att få en korrekt bild hade det även krävts en stor mängd observationstid 
vilket inte ryms inom ramen för examensarbetet. Däremot hade det varit intressant i en 
vidare forskning att observera om sångpedagogerna lyckas förmedla sina intentioner 
och pedagogiska tankar som kommit fram i intervjuerna.  
 
Att använda en kvantitativ metod som exempelvis en enkätstudie hade också kunnat 
vara aktuellt. Genom en enkätstudie hade jag kunnat få ett större antal respondenter, 
dock tror jag inte att det medfört en större förståelse eller kunskap för fenomenet. 
Bryman (2008) skriver om fördelar med en intervjustudie jämfört med en enkätstudie. 
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In en enkät går det inte att ställa några uppföljningsfrågor eller ha för många öppna 
frågor. Dessutom finns det en risk att det blir ett stort bortfall av respondenter eller att 
enkäterna bara är delvis ifyllda. En anledning till detta kan enligt Bryman (2008) vara 
att forskaren inte kan hjälpa eller kontrollera respondenten på samma sätt som vid en 
intervju. Dessutom infaller enkätstudier ofta under kvantitativ metod, även om 
enkätstudier ofta sker i kombination med en kvalitativ metod. I kvantitativ metod ligger 
fokus på siffror medan kvalitativ metod fokuserar på ord i mätningen (Bryman, 2008). 
Kvantitativ forskning har ofta som syfte att kunna påvisa exempelvis ett beteende hos 
människor medan den kvalitativa forskningen istället vill ta reda på meningen till  
beteendet. I kvantitativ forskning har forskaren en större distans till sina informanter 
medan forskaren i kvalitativ metod försöker skapa närhet till sina informanter och vill 
”kunna uppfatta världen på samma sätt som de gör” (Bryman, 2008. s. 372).  
 
Kvalitativ forskning lägger fokus vid ord både under insamling av data och vid analys. 
Den fokuserar också på individernas upplevelse och tolkning av sin sociala verklighet 
(s. 41). Bryman (2008) skriver också om att det finns ett synsätt inom den kvalitativa 
forskningen att den sociala verkligheten är under ständig omformning och att den 
skapas och konstrueras av dess individer. Dock finns det även kritik riktad mot 
kvalitativ metod. Det kan exempelvis vara att forskningen anses för subjektiv och alltför 
präglad av forskarens förutfattade meningar om vad som är relevant och inte. En annan 
kritik är att kvalitativ forskning ofta kan vara svår att generalisera utan för studiens 
ramar.  
 
Trots denna kritik anser jag att en kvalitativ metod är bäst för denna studie. Jag behöver 
dock vara uppmärksam på denna kritik och arbeta för att min studie inte ska bli för 
subjektiv och förhålla mig öppensinnligt till mitt ämne. Jag vill genom min studie få en 
inblick i hur informanterna uppfattar fenomenet och hur just deras sociala verklighet 
kring fenomenet ser ut. Jag är snarare intresserad av en mer djupgående och kvalitativ 
studie än en bred och kvantitativ. Jag vill få en inblick i hur fenomenet kan tolkas och 
uppfattas för att kunna starta en diskussion, snarare än att finna ett definitivt svar.   
 
4.2 Den kvalitativa forskningsintervjun som metod 
Den kvalitativa forskningsintervjun har som mål att skapa kunskap genom samtal  
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Kvale och Brinkmann (2009). Intervjuer är  passande metod som passar när avsikten är  
“studera människors syn på meningen hos sina levda liv, beskriva deras upplevelser och 
självuppfattning, och klargöra och utveckla deras eget perspektiv på sin livsvärld” 
(Kvale & Brinkmann, 2009 s. 133). Genom den kvalitativa forskningsintervjun försöker 
forskaren förstå och se världen så som informanterna ser den.  
 
Den kvalitativa forskningsintervjun har som mål att genom samtal nå fram till ny 
kunskap. intervjun är ett samtal där kunskapen utvecklas i samspelet mellan 
intervjuaren och intervjupersonen när de behandlar ett tema båda är intresserade av. 
Dock är intervjun inte ett helt ömsesidigt vardagligt samtal utan intervjun styrs av 
forskaren. Forskaren bestämmer sitt ämne utifrån sitt eget forskningsintresse och tolkar 
också kritiskt de svar informanterna ger (Kvale & Brinkmann, 2009). 
 
Denna studie kommer att bestå av semistrukturerade intervjuer. Bryman (2008) 
beskriver semistrukturerade intervjuer som att forskaren har ett antal förbestämda frågor 
och specifika teman som intervjun ska innehålla. Dock finns det stora möjligheter för 
intervjupersonen att forma sina svar själv. Dessutom kan det under den 
semistrukturerade intervjun förekomma frågor som inte finns med från början, baserade 
på de svar som informanten ger (Bryman, 2008). Det kan vara så att svaren som 
framkommer i intervjuerna kan påverka forskarens uppfattning om fenomenet som 
undersöks. Informanterna kan presentera nya synvinklar som forskaren tidigare inte var 
medveten om (Bryman, 2008). Nya kunskaper kan tillkomma under hela 
undersökningen och på så sätt förändra och utveckla studien. Jag känner mig ödmjuk 
inför att ändra min uppfattning om fenomenet under studiens gång och ser omprövning 
av mina åsikter som naturlig del i mitt arbete. 
 
4.2.1 Begreppsintervjuer 
Kvale och Brinkmann (2009) Skriver om begreppsintervjuer där syftet är att definiera 
ett begrepp och kartlägga vad intervjupersonerna anser att olika begrepp innebär och 
vilka värderingar som finns i begreppen. Genom att använda sig av begreppsintervjuer 
går det att utläsa “antaganden om vad som är typiskt, normalt eller lämpligt” (Gee i 
Kvale & Brinkmann, 2009, s. 168). Genom att låta informanterna ge konkreta exempel 
och beskrivningar av ett begrepp kan det ibland uppstå kontraster. Det kan finnas 
21 
 
skillnader mellan den teori och praktik vilket begreppsintervjun kan hjälpa till att 
avslöja (Kvale & Brinkmann, 2009). 
 
Denna studie handlar om att ta reda på hur sångpedagoger tolkar formuleringar ur 
kursplanen och hur tolkningen sedan speglar undervisningen. På så sätt motiveras 
begreppsintervju som ett relevant tillvägagångsätt i denna studie. Jag har också låtit 
informanterna ta med en lista på material utifrån deras tolkning av begreppet 
grundläggande repertoar. Genom detta får jag en indikation på hur informanternas 
teoretiska uppfattning av begreppet speglar av sig i praktiken och eventuella skillnader 
emellan dem. 
 
4.3 Urval av informanter 
I början av ett projekt behöver forskaren ta i beaktning vilken tid och vilka resurser hen 
har för att utföra studien. Utifrån detta väljs sedan ett relevant antal informanter ut och 
kanske framför allt det antal informanter som behövs för att genomföra studien (Kvale 
& Brinkmann, 2009). 
 
För att motverka risken att informanterna delar liknande erfarenheter och således riskera 
att få ett resultat som är alltför entydigt kan forskaren tänka på att välja informanter med 
olika bakgrunder. Det kan till exempel vara att urvalet sker utifrån informanter i olika 
åldrar, människor från olika geografiska områden, eller personer från olika branscher, 
beroende på vad som ska undersökas. På så vis är det möjligt att, trots få informanter, 
skapa en helhetsbild genom spridningen (Kvale & Brinkmann, 2009). 
 
Dessa aspekter har funnits i åtanke vid urvalet av informanter. Studien innehåller fyra 
stycken informanter vilket passade bra tidsmässigt inom ramen för examensarbetet. Alla 
informanter jobbar på det estetiska programmet, men på fyra olika skolor i fyra olika 
städer. Det finns en spridning mellan små och stora städer och små och stora skolor. 
Informanterna representerar alltså både sin skola och sig själva. Informanternas 
bakgrund gällande musikerskap och ansedd genretillhörighet har också tagits i 
beaktande vid urvalet. De har gått olika utbildningar och har olika genremässig 
bakgrund. Det visade sig i intervjuerna att samtliga informanter också har utbildning i 
någon av de nya sångteknikerna EVT eller CVT. Detta var ingenting jag visste om i 
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förväg, men det kan påverka resultatet då dessa tekniker för med sig en viss syn på 
genrebegreppet. 
 
4.3.1 Presentation av informanter 
Studien består av fyra informanter med olika bakgrund och kompetenser. Tre av dem är 
kvinnor och en är man. Jag har valt att anonymisera både informanterna och skolorna de 
arbetar på. Anledningen till anonymiseringen är att informanterna ska känna sig trygga 
att utrycka sina sanna åsikter och upplevelser utan den prestige och osäkerhet som hade 
kunnat uppstå om jag inte valt att inte anonymisera dem. Anonymiseringen är också 
med respekt för informanternas personuppgifter och privatliv i enlighet med 
vetenskapsrådets konfidentialitetskrav (Vetenskapsrådet, 2002). 
 
Anna är 41 år gammal och har jobbat som sångpedagog i 14 år. För närvarande jobbar 
hon som sång-och ensemblelärare vid ett större estetiskt program i en större stad. 
Skolan har en klassisk linje och en linje för pop, rock, jazz, folk. Anna ingår i ett 
sånglärarteam på 10 sångpedagoger och jobbar på linjen för pop, rock, jazz och folk. 
Anna har tidigare gått delar av sin utbildning på IE jazz/afro vid Musikhögskolan i 
Göteborg men också vid Musikhögskolan i Malmö. Anna beskriver att hon känner sig 
hemma i rytmisk musik och har tidigare sjungit mycket jazz även om hon inte gör det i 
lika stor utsträckning längre. Anna är även utbildad inom Estill Voice Training System, 
som förklaras närmare under 3.4.6.  
 
Karin är 41 år gammal och  jobbar på en mindre skola med musikalinriktning. På skolan 
finns 6 stycken sångpedagoger. Karin har tidigare gått IE klassisk sång på 
musikhögskolan i Malmö. Även om hennes bakgrund är klassisk sjunger Karin mycket 
musikal och populärmusik. Dock anser hon att hennes klassiska bakgrund är påtaglig 
och det är i den klassiska musiken som hon känner sig mest hemma. Karin är även 
utbildad inom CVT, Complete Vocal Technique, som förklaras grundligare under 3.4.5. 
Karin har jobbat som sångpedagog i 17 år och har även varit verksam som 
operasångerska. 
 
Sofia är 37 år gammal och har varit verksam som sångpedagog i 12 år. Sofia jobbar på 
två stycken skolor i två medelstora städer med ganska små estetiska program. Det är två 
sångpedagoger på varje skola. Sofia har utbildat sig vid Musikhögskolan i Göteborg 
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med sång och Jazz/afro som inriktning. Hon känner sig mest hemma inom pop och rock 
men sjunger också mycket klassiskt, även om hon inte riktigt känner att det är hennes 
specialitet. Hon skulle istället säga att det är rock som är det roligaste att sjunga även 
om hon anser sig vara bred genremässigt. Sofia är även utbildad inom Estill Voice 
Training System.  
 
Martin är 54 år gammal och jobbar på ett medelstort estetiskt program i en medelstor 
stad. Han är en av fem sångpedagoger på skolan. Han är utbildad vid Ingesunds 
Musikhögskola med klassisk gitarr som huvudinstrument och sång som biinstrument. 
Han har varit verksam som musiklärare i 30 år. I början av Martins karriär arbetade han 
främst som gitarrlärare men de senaste tio åren har han istället arbetat mest med 
sångare. Martin sjunger i både ett rockband och ett folkrockband som spelar americana 
och keltisk musik. Han känner sig även hemma inom jazzen. Martin har också utbildat 
sig inom Estill Voice Training System.  
 
4.4 Etiska överväganden 
Min studie följer vetenskapsrådets forskningsetiska principer för humanistisk och 
samhällsvetenskaplig forskning och jag har tagit de fyra huvudkraven i beaktning. 
Dessa fyra huvudkrav är informationskravet, samtyckeskravet, 
konfidentialitetskravet  och nyttjandekravet (Vetenskapsrådet, 2002). Informanterna 
fick information om studiens syfte och innehåll innan de gav sitt samtycke. Jag använde 
mig även av en samtyckesblankett där information om studien och dess genomförande 
fanns beskrivet. Av samtyckesblanketten framgick även att informanterna är anonyma 
och att den information som framkommer i studien endast kommer att användas i 
forskningssyfte. Jag har anonymiserat informanternas namn, skola och stad men har valt 
att redovisa deras bakgrund och utbildning då jag anser att detta är relevant för studiens 
utfall.   
 
 
4.5 Studiens genomförande 
Nedan beskrivs studiens genomförande och förfarande utformat efter rubrikerna; 
utformning av intervjuguide, intervjuernas genomförande, transkribering och analys av 
data. 
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4.5.1 Utformning av intervjuguide 
Kvale och Brinkmann (2009) skriver att intervjuguiden är som ett slags manus som ger 
struktur till intervjuerna. Enligt Kvale och Brinkmann (2009) ska manuset för den 
semistrukturerade intervjun innehålla en överblick av studiens temaområden och 
exempel på frågor som kan ställas. Eftersom studien är semistrukturerad förhåller jag 
mig till detta även vid utformningen av min intervjuguide. Jag ville inte begränsa 
informanten med frågorna utan ge hen utrymme att tala fritt. Intervjuguiden innehåller 
många förslag till frågor då jag ville kunna hjälpa samtalet att komma vidare ifall 
inspirationen sinade hos både mig och informanten. Ordningen på frågorna varierade 
också utifrån informanternas svar. Kvale och Brinkmann (2009) skriver att “Det beror 
på den särskilda studien om frågornas lydelse eller ordningsföljd är avgjorda på förhand 
och bindande för intervjuaren, eller om intervjuaren efter omdöme och känslighet får 
avgöra hur strikt hon ska följa guiden”. Denna studie förhåller sig till det senare även 
om jag var noga med att behandla alla teman i intervjuguiden.  
 
Innan intervjuerna fick informanterna i uppdrag att ta med sig en lista på tio sånger som 
de anser är grundläggande repertoar, vilket är ett begrepp som förekommer på flera 
ställen i styrdokumenten. Syftet med denna lista var att få konkreta exempel på sånger 
samt att se på vilka grunder pedagogerna valt dessa sånger. Tre av fyra informanter tog 
med sig en lista, den fjärde personen avstod detta på grund av tidsbrist. Dock framgick 
hennes resonemang kring repertoarval ändå och det framkom även förslag på konkreta 
sånger. Jag använde mig även av utdrag från styrdokumenten för att starta en diskussion 
och få fram deras tolkning av styrdokumenten. Dessa utdrag finns under kapitel 3.6.  
 
4.5.2 Genomförande av intervjuer 
Samtliga intervjuer genomfördes under v.7 på informanternas respektive arbetsplatser. 
Intervjuerna ägde rum i deras undervisningsrum, personalrum eller kontor. Jag valde att 
vara på deras arbetsplats dels av praktiska skäl för att informanterna inte skulle behöva 
ta sig någonstans och för att de skulle känna sig trygga och hemma i miljön. Tiden för 
intervjuerna varierade mellan informanterna. Sofia och Annas intervjuer var 45 min 
vardera medan Karins var 30 min och Martins 1 timme och 10 min. Alla intervjuerna 
dokumenterades genom ljudupptagning.  
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4.5.3 Transkribering 
Samtliga intervjuer spelades in och transkriberades sedan i sin helhet. Samtliga ord 
transkriberades, även upprepningar av ord och när informanterna använde tvekande 
uttryck och utfyllningsord. Genom inspelningen kunde jag fokusera på vad informanten 
sa och följa upp med relevanta följdfrågor utan att behöva oroa mig över att anteckna. 
Bryman (2009) beskriver detta: “Eftersom intervjuaren förutsätts vara uppmärksam på 
det som sägs // är det bäst att inte bli distraherad av behovet att föra anteckningar om det 
som sägs” (s.310). Transkriberingen är också ett sätt att komma ihåg allt som sägs och 
hålla informanternas ordval och uttryck autentiskt (Bryman, 2009). 
 
 
4.5.4 Analys av data 
Analysarbetet startades redan vid datainsamlingen och transkriberingen i form av 
anteckningar och början till kategorisering. Redan innan intervjuerna genomfördes hade 
jag påbörjat en hypotetisk kategorisering, utifrån den litteratur jag läst, som sedan 
intervjuguiden utformades efter. Kategoriseringen omformades efterhand då jag kom 
längre i mitt analysarbete. “Kategorierna kan vara utvecklade på förhand eller växa fram 
under analysens gång; de kan hämtas från teorin eller folkspråket eller till och med från 
intervjupersonernas eget idiom” (Kvale & Brinkmann, 2009, s. 219). Jag har alltså valt 
att använda mig av kodning eller kategorisering som analysmetod. Denna metod är 
också den vanligaste formen av dataanalys idag (Kvale & Brinkmann (2009). Kvale och 
Brinkmann (2009) skriver också att kategorierna ska spegla studiens innehåll och utfall. 
Vid kodningen ställs hela tiden data relation till varandra och olikheter och likheter 
identifieras. Kategoriseringen hjälper till att skapa ett sammanhang och en överblick av 
sin data och underlättar för att hitta likheter och skillnader. Jag har även tillämpat 
innehållsanalys där jag tittat på i hur utsträckning ett tema förekommer i korrelation till 
övriga teman. Kvale och Brinkmann beskriver detta som “kodningen av en texts mening 
i kategorier gör det möjligt att kvantifiera hur ofta specifika teman tas upp i texten, och 
denna frekvens kan sedan jämföras och korreleras med andra mått” (Kvale och 
Brinkmann, 2009, s. 219). 
 
26 
 
4.6 Reliabilitet och validitet 
 
Reliabilitet och validitet är begrepp som används i kvalitativ forskning för att beskriva 
studiens kvalitet. Med validitet menas att forskaren mäter det som studien ämnar mäta, 
samt för i vilket sammanhang studiens resultat är giltigt. Reliabilitet i sin tur handlar om 
studien har genomförts, bearbetats och analyserats på ett tillförlitligt och relevant sätt 
(Patel & Davidsson, 2011).  
 
I föreliggande studie har jag tagit reliabilitet och validitet i beaktande genom att läsa 
litteratur som är relevant för ämnesområdet, övervägt val av metod för datainsamling 
och analys samt arbetat aktivt för att förhålla mig öppen inför studiens resultat för att 
motverka vinkling. Genom att använda ljudupptagning och att transkribera intervjuerna 
har jag också säkerställt att jag inte misstolkat informanternas svar eller kommit ihåg fel 
då jag kunnat gå tillbaka och läsa intervjuerna flera gånger under hela processen. 
Viktigt att poängtera är att resultatet denna studie visar inte är generaliserbart utanför 
studiens ramar. Resultatet är bara giltigt för de informanter som deltar i studien och ger 
en indikation för hur fenomenet kan se ut.   
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5. Resultat 
Resultat kapitlet är strukturerat efter fyra stycken kategorier och under varje rubrik 
presenteras vad varje informant har sagt och avslutas sedan av en sammanfattning. 
 
5.1 Repertoar och repertoarval 
Informanterna fick i uppdrag att ta med sig en lista på ca 10 sånger som de anser speglar 
formuleringen ”grundläggande repertoar” ur det centrala innehållet i inså 1. Här 
presenteras listorna och också informanternas tankar kring repertoar och repertoarval. 
 
5.1.1 Anna 
Annas lista innehåller tio stycken sånger och ser ut på följande vis; 
 
1.   Summertime - Jazzstandard 
2.   Trubbel –Olle Adolphsson- Visa 
3.   Some die young - Laleh - Pop 
4.   I can’t make you love me - Bonnie Raitt - Rock/soul 
5.   Something to talk about - Bonnie Raitt - Rock/soul 
6.   Stormy monday – Aaron Thibeaux ”T-Bone” Walker - Blues 
7.   On my own - Les miserables - Musikal 
8.   Get here – Brenda Russel - pop 
9.   Visa från Utanmyra – Monika Zetterlund - Visa 
10.   I wish – Stevie wonder - Soul 
 
Anna har valt sånger från olika genrer och motiverar detta med att hon vill ge eleverna 
olika valmöjligheter, möjligheter för eleverna att sjunga något de inte stött på tidigare. 
Anna har även valt sånger av olika karaktär och tekniska svårigheter som exempelvis 
sånger på svenska, sånger med möjligheter till texttolkning eller sånger med inslag av 
improvisation. Hon nämner också att hon valt just dessa låtar eftersom det är sånger 
som hon återkommer till varje år. Anna beskriver sina repertoarval att “Dom ska få med 
sig olika sound” och att “Dom ska ha med sig en repertoar där dom har fått prova olika 
tekniker, verktyg för att kunna klara av olika genrer och olika stilar”. När hon väljer 
repertoar beskriver hon att hon försöker ha konsert i åtanke. Anna låter även eleverna 
välja repertoar ibland. Ibland helt fritt och ibland delvis styrt av Anna. Det kan 
exempelvis vara att eleverna ska hitta en sång som utmanar dem på något sätt. Ibland tar 
eleverna också med sina ensemblelåtar till sånglektionerna. När det gäller arbete med en 
viss teknisk svårighet är det oftast Anna som väljer sånger. Anna väljer också sånger 
utifrån vad eleven behöver träna på. Hon ger exemplet att om en elev har problem med 
kromatik eller intervallhopp så ger hon gärna den eleven en jazzlåt, eftersom jazz ofta 
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innehåller just detta. Anna återkommer också flera gånger i intervjun att hon utgår från 
elevernas förutsättningar och intresse vid repertoarvalet. Själva genrebredden är inget 
krav utan det är också viktigt att låta eleverna att snöa in på en specifik genre. “var 
lustan finns hos personen så försöker man plocka fram det, och så smyger man in 
kanske tre till fyra genrer” Alltså är det eleven i fokus och eleven som utgångspunkt. 
 
5.1.2 Karin  
Karins lista innehåller femton sånger rubricerade efter genre. Dessa sånger är: 
Klassiskt: 
Caro mio ben - Giordani 
Ave Maria - Caccini 
Lascia ch’io pianga - Händel 
 
Jazz: 
Fly me to the moon - Jazzstandard 
Som ett andetag - Monica Zetterlund 
Lullaby of birdland - Jazzstandard 
 
Visa: 
Efter regnet - Benny Andersson 
Tillägnan - Monica Dominique 
 
Pop: 
Säg det igen - Lisa Nilsson 
Kärleksvisan - Sarah Dawn Finer 
Warwick avenue - Duffy 
Make you feel my love - Adele 
 
Musikal: 
Another suitcase - Evita 
If he really knew me - They’re playing our song 
Out here on my own - Fame  
 
När Karin valt ut sina sånger efter de sånger som hon använder mycket i sin 
undervisning, de låtar som hon jobbat flest antal gånger med. Hon har även resonerat att 
det ska vara i olika genrer och låtar som är typiska för sin genre. Dessutom har hon 
resonerat att det inte ska vara för svårt eller för stort omfång. Anledningen till att hon 
vill att alla elever ska sjunga i flera genrer är att: 
 
eleverna ska få lära känna fler genrer och inte bara den dom är van vid att lyssna på själv utan 
man ska få en liten allmänbildning. Det är ju ändå en kurs som är för hela Sveriges estetiska 
program och då tycker jag att det är allmänbildning att känt på de olika delarna (Karin) 
 
Dock poängterar hon att hon jobbar mycket med musikalgenren eftersom det är den 
inriktning som finns på skolan. Å andra sidan säger hon att musikalgenren i sig 
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innefattar många olika genrer, dels den gamla klassiska musikalen men också nyare 
musikal som kan vara allt från pop, jazz eller hiphop. Hon beskriver också att det inte är 
så många elever som känner sig helt hemma inom den klassiska musiken. Hon använder 
då musikalen för att introducera den klassiska musiken. Karin beskriver att det finns 
mycket klassisk musikal och att hon brukar börja att jobba med den för att sedan gå 
över till mer renodlad klassisk musik.  Karin berättar också att hon ofta låter eleven 
välja repertoar och ofta när det gäller popgenren då eleverna ofta har egna förslag just 
inom popen. Ibland tar Karin fram två till tre likvärdiga förslag som eleverna sedan får 
välja en utav. När det gäller låtar vars syfte att behandla en viss teknik så tar Karin själv 
fram repertoar till eleverna. Hon poängterar också att det finns oerhört mycket material 
och många låtar som behandlar samma sak. Det viktigaste är inte vilken låt de använder 
utan att eleverna är inspirerade och vill öva på låten. Karin beskriver att hon börjar med 
att arbeta med det som ligger eleven nära till hands och som eleven känner sig trygg 
med att sjunga för att sedan introducera nya genrer och intryck.  
 
5.1.3 Sofia 
Sofia valde att inte ta med sig en lista med repertoar på grund av tidsbrist. Dock 
nämndes ändå en del repertoar i intervjun, både kompositörer, musikaler och specifika 
sånger.  
 
Sånger: 
Misty- Jazzstandard 
My funny valentine - Jazzstandard 
Empty chairs and tables - Les miserable - Musikal 
The wizard and I – Wicked - Musikal 
 
Musikaler: 
Les miserables 
Fantomen på operan 
Wicked 
 
kompositörer: 
Mozart 
Bach 
 
Sofia väljer sin repertoar utifrån vad eleven behöver för att utvecklas rent röstmässigt. 
Hon vill ge eleverna en utmaning och beskriver det som att hon “försöker att hela tiden 
tänka steget före. vad behöver vi jobba med, vad är nästa steg i deras utveckling, och 
sen ge en lite för svår låt ofta”. Hon använder också sånger som sångtekniska övningar, 
det vill säga att hon väljer en låt efter vilka tekniska utmaningar som låten innehåller. 
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Hon beskriver detta som mer motiverande för eleverna än att arbeta med korta 
sångövningar. Sofia vill helt enkelt att repertoaren ska fungera som röstträning för 
eleverna. Förutom detta vill Sofia också att eleverna ska få “lite av mycket” rent 
genremässigt. Hon lyfter även fram den musikhistoriska aspekten, att “man ska testa på 
att sjunga alla genrer för att man också ska få med sig kulturhistoria och musikhistoria 
med sig”. Även om det inte innebär att eleverna behöver sjunga helt korrekt inom alla 
genrer så menar Sofia att det är viktigt att testa på. Dock säger hon också att det kan 
vara bra att låta eleverna att snöa in på en genre ett tag om hon ser att det innebär stora 
framsteg utvecklingsmässigt för eleven. Sofia försöker att se till vad eleven är bra på 
och utgå från det till att börja med, för att sedan vidga vyerna. Hon låter också eleverna 
välja låtar. Det kan vara att eleverna får välja helt fritt vilken låt de vill jobba med men 
också att eleverna tar med sig sina ensemblelåtar till sånglektionerna. Sofia beskriver 
det som ett givande och tagande, att “det är en blandning där vad man känner att dom 
behöver och vad man känner att dom vill och vad jag känner att jag tror att dom 
behöver”. Hon poängterar också att det är viktigt att ta tillvara på elevernas intresse och 
göda det intresset. Hon beskriver det själv som att “sångundervisning alltid ska utgå 
från elevens förutsättningar och deras intresse i musik”. Alltså blir detta också en del i 
repertoarvalet.   
 
5.1.4 Martin 
Martin har skrivit “tio sånger som jag använder relativt ofta i sångundervisningen” som 
rubrik på sin lista. Dessa tio sånger är: 
 
1.   A whiter shade of pale - Procol Harum - Rock 
2.   Tro - Marie Fredriksson - Pop/svenskt 
3.   Suspicious minds – Elvis - Rock 
4.   A nightingale sang in Berkeley Square - Jazzstandard 
5.   Defying gravity - Ur wicked - Musikal/Pop 
6.   Down by the Sally gardens - Folkmusik/tonkonst Irland 
7.   Come again - John Dowland - Elisabethanskt/tonkonst 
8.   Verdant Braes of screen – Folkmusik Irland 
9.   I can’t make you love me – Bonnie Raitt - Pop/soul 
10.   Liksom en herdinna – Bellman -Visa 
 
Han skriver också i ett mejl till mig att han är osäker på om denna lista är 
grundläggande repertoar. Han menar att den “grundläggande repertoaren formas i 
samarbete med eleven” och att “genrebredden i sig är grundläggande repertoar och inte 
specifika sånger” 
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När Martin valde låtar till sin lista har han tagit låtar som han använder sig allra mest 
utav. Han kallar det för “sina käpphästar” som han hela tiden kommer tillbaka till. Han 
menar att “man alltid är sig själv närmast” och väljer ofta låtar och genrer som han 
personligen tycker om. Martin är gitarrist och väljer därför ofta sånger som han kan 
ackompanjera på gitarren. Ett exempel på detta är att han gärna jobbar med 
elisabethansk musik och renässansmusik inom den klassiska genren, just eftersom han 
känner sig bekväm med att ackompanjera på gitarr. Även Martin har valt låtar för att 
skapa en genrebredd. Förutom en bredd i och med många olika genrer vill Martin också 
skapa en bredd inom genren. Han menar att det finns många subgenrer inom varje genre 
och att han försöker presentera även detta i undervisningen. Martin har ett historiskt 
perspektiv när han väljer sångerna i varje genre. Dels vill han ha med den nutida formen 
av en genre men och gå tillbaka till roten där genren uppstod för att förstå genrens 
egenhet och karaktär. Han beskriver att han alltid utgår för att möta eleverna där de är 
och utifrån deras intresse. Dock anser han att han har ett uppdrag att genom 
genrebredden ”försöka öppna deras musiktänk och lyssnande”. För att kombinera dessa 
beskriver han sitt arbete som “ett deckararbete” där han utgår från vad de tycker om att 
lyssna på och tittar sedan på vart det bandet fått sina influenser ifrån för att så 
småningom hitta roten till genren och hjälpa till att vidga elevernas vyer. Han använder 
även andra genrer för att introducera nya. Ett exempel Martin visar är att han kan 
”smyga in” den klassiska musiken genom att jobba med Down by the Sally gardens som 
är en folkvisa men som finns arrangerad av Benjamin Britten. Ett annat exempel är att 
han använder sig av Stings versioner på elisabethansk musik för att visa att även en 
rocksångare kan sjunga denna gamla musik.  
 
Martin ser låtarna på listan som representanter för varje genre. De är bra exempel på hur 
en låt inom en genre låter, men sedan har också varje låt andra syften som till exempel 
sångtekniska moment. Han låter ofta eleverna välja repertoar själva men ger ibland 
styrd information. Dels kan det vara att han ber eleverna att välja en låt som utmanar 
dem eller välja en låt på ett annat språk än engelska, men också att han kan presentera 
två till tre låtar inom en genre som eleven sen får välja en utav. Han tror att han själv 
oftast väljer ca 60 % av repertoaren och eleven 40 %. Det blir aldrig mer än 50/50 och 
om han anser att eleven väljer för ensidigt och mycket inom samma genre går han in 
och styr innehållet mer. Dock är det heller aldrig 100% då han tycker att det är en viktig 
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del att eleverna får tänka själva och komma med förslag. Martin ser detta som en del i 
arbetet med olika genrer.  
 
5.1.6 Sammanfattning 
Det mest tydliga sambandet mellan alla informanterna är att det finns en genrebredd och 
en önskan om en genrebredd hos eleverna. Dock varierar deras formuleringar kring 
detta och det finns olika motiv för att genrebreddens funktion. Anna är den som utgått 
från genrebredd minst av informanterna. Hennes val handlar snarare om olika karaktärer 
och sound, än att låtarna ska vara typiska i sin genre även om det finns en genrebredd i 
Annas lista. Sofia utgår i första hand från vad eleverna behöver för att utvecklas 
röstmässigt och att hon använder sångerna som sångövningar. Dock är genrebredd 
viktig även för Sofia även om hon ser på det från ett tekniskt perspektiv. Här finns ett 
samband mellan alla informanter, att den sångtekniska aspekten inom varje genre är 
väsentlig. Dock behandlar Martin inte den sångtekniska aspekten i lika stor 
utsträckning. För honom har genrebredden och kunskapen inom respektive genre ett 
egenvärde i sig själv. Han är även ensam om att lyfta upp fördjupningen inom varje 
genre, att han också vill att eleverna ska få en viss allmänbildning inom genrens olika 
subgenrer. Han lyfter fram den historiska aspekten och att hitta roten till hur genren 
uppstod. Även Sofia anser att genrebredden inom sångundervisningen har ett 
kulturhistoriskt syfte. Samtliga beskriver genrebredden som att eleverna ska få testa på 
och smaka på de olika genrerna. Karin beskriver genrebredden som en allmänbildning 
att ha provat på de olika delarna. Anna och Sofia har gemensamt att de poängterar att 
det är också är okej att snöa in inom en genre och bara hålla på med den i en period.  
 
Alla informanterna låter eleverna välja sin egen repertoar ibland. Detta sker på flera 
olika sätt. Alla låter eleverna ibland välja helt fritt men ofta är det delvis styrt av läraren. 
Både Martin och Anna tar upp exemplet att eleverna får välja en låt som de tycker 
utmanar dem på något sätt. Karin och Martin har båda metoden att de tar fram flera 
förslag på låtar och låter eleverna välja någon av dem. Samtliga är dock överens om att 
när det gäller att välja en låt vars syfte är sångtekniskt så väljer läraren. Det finns en 
balans mellan elevstyrt och lärarstyrt innehåll. Alla informanter grundar också sitt 
repertoarval efter elevernas intressen och förutsättningar. Samtliga beskriver att de 
börjar med utgå från vart eleverna känner sig trygga och att genrebredden och de nya 
intrycken kommer senare. Anna, Karin och Martin har valt låtarna i sin lista efter låtar 
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som de använder mycket i sin undervisning, Martin beskriver det som “sina 
käpphästar”. Martin poängterar också att hans egna tycke och smak påverkar repertoar 
valet. Han beskriver det som att “man är sig själv närmast” och att han väljer låtar och 
genrer som han själv gillar och är inom hans comfort zone.  
 
De genrer som är representerade hos samtliga pedagoger är pop/rock, jazz, svensk visa 
och musikal. Hos alla utom Karin finns även soul med. Hos alla utom Anna ingår även 
ett eller flera exempel på klassisk musik. Anna undervisar inte i klassiskt då eleverna 
väljer antingen Pop/rock/jazz/folkinriktning eller klassisk inriktning redan innan de 
börjar, och Anna jobbar inte på den klassiska sidan. Dock innehåller Annas lista blues 
som inte finns med hos de andra. Martin är ensam om att ha med folkmusik/visa från 
något annat land än Sverige, i detta fall är det brittisk folkmusik.  
 
5.2 Att förhålla sig till genre och sångpedagogiska 
metoder för genreenlighet.  
Informanterna har utifrån utdrag från kunskapskraven (se 3.6) och med konkreta 
låtexempel från deras egna förslag förklara vilka aspekter som ingår för att sjunga enligt 
genre. Därefter har informanterna utifrån de aspekter och synvinklar som framkommit 
fått förklara vilka metoder de använder för att instruera detta.  
 
5.2.1 Anna 
Anna anser att det är viktigt att veta hur man rytmiserar och förhåller sig till rytmen 
inom en genre. Hon ger exemplet att det krävs en medvetenhet om det är rak eller 
triolbaserad musik. Anna pratar också om att det är viktigt att hitta svänget och 
underdelningen i respektive genre. En annan aspekt är det sångtekniska, att sångaren 
använder sig av rätt teknik och sound. Detta ser Anna som det viktigaste, att ha rätt 
teknik och sound. När Anna beskriver hur man sjunger genreenligt i en specifik låt, I 
can’t make you love me, tillkommer även timing, frasering och att arbeta med texten 
som beståndsdelar som bör tas i beaktning. Förutom dessa musikaliska aspekter anser 
Anna att det också också behövs faktakunskap om genren och hur den uppstod.  
 
Anna ser lyssnandet som ett bra tillvägagångssätt i arbetet med genre. Det är allt ifrån 
att lyssna efter hur sångaren gör sångtekniskt till hur låten musikaliskt är uppbyggd. 
Anna beskriver det som en analys av förlagan för att identifiera det som är 
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genrespecifikt. Hon beskriver att hon har en dialog och diskussion med eleverna kring 
detta. Anna beskriver även hur hon jobbar med underdelning och att rytmisera fraserna 
på olika sätt för att hitta rätt timing och sväng. Hon beskriver även att hon jobbar med 
rent sångtekniska övningar för att hitta rätt sound. Anna berättar också att de har en 
analys uppgift som kallas för “jämförelse genre” där eleverna får skriva vad som 
kännetecknar en genre och jämföra genrer med varandra. 
 
5.2.2 Karin 
Karin anser att sångaren behöver veta vilket sångsätt och vilken sångteknik som ska 
användas. Hon menar att det finns olika stilideal som sångaren måste förhålla sig till. 
Dessutom är den musikaliska tolkningen relevant och då menar Karin saker som 
frasering, flöde, melodik och rytmik. Karin tar också upp att det är viktigt att förhålla 
sig till texten och göra både textlig och musikalisk interpretation. Hon poängterar också 
att det är relevant vilka musiker som används och vilka instrument som används för att 
identifiera en genre och framföra den enligt praxis.  
 
Karin beskriver att hon jobbar med olika sångtekniska metoder. Hon vill att eleverna 
ska veta vilken teknik de ska använda och vilken röstkvalitet de ska använda. Karin 
beskriver även att hon jobbar med att förhålla sig till olika ideal. Hon vill att eleverna 
ska bli medvetna hur genrerna skiljer sig åt. Metoder för att lära sig detta är genom 
dialog och diskussion på lektionerna. Karin använder sig mycket av spegeln för att 
eleverna också ska kunna se hur de arbetar. Hon nämner även lyssning som en viktig 
del. Att eleverna ska lära sig vad som är typiskt för en genre genom att lyssna mycket 
på den, men också genom att sjunga mycket i den. Genom detta lär sig eleverna att 
identifiera musikens beståndsdelar. Karin beskriver också att hon använder närliggande 
genrer för att introducera nya. Hon ger ett exempel att hon brukar använda sig av gamla 
klassiska musikaler för att sedan introducera klassisk musik.  
 
5.2.3 Sofia 
Sofia menar att det finns två stora delar i att sjunga enligt genre. Den ena är att sjunga i 
rätt röstfunktion och teknik och den andra är att hitta uttrycket i texten och musiken. 
Sofia tar också upp sambandet mellan dessa två, alltså hur rösten använd för att 
förmedla känslor. Hon ger ett exempel på hur oro kan låta; “hur sjunger jag då när jag 
känner oro? det kanske är lite mer tillbakadraget kanske lite luftigare”. Sofia tar också 
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upp den textliga interpretationen och ger ett exempel att det är viktigt inom musikalen 
att sångaren har koll på handlingen för att kunna veta vilka känslor som hör till sången.  
Sofia framhåller lyssnandet som en viktig metod. Hon menar att “man kan inte göra 
någonting på ett visst sätt om man inte hört det göras så”. Dessutom så berättar hon att 
hon känner att hon inte kan förevisa lika bra i alla genrer.  Därför blir metoden att 
använda sig av inspelningar och förlagor ett sätt att visa en sångare som behärskar en 
genre riktigt bra. Sofia använder alltså en förlaga och så får eleverna lyssna och härma. 
Hon beskrivet att hon lyssnar och analyserar musiken tillsammans med sina elever på 
lektionerna, de för en dialog kring vad som gör att det låter genreenligt. Hon ställer 
frågor som “vad använder dom för funktion här? är det belting eller är det inte det? eller 
vad är det är det tjock massa eller är det tunn massa?” De exempel hon ger är alltså 
sångteknisk analys. Hon nämner också sångtekniska övningar som metod, för att 
eleverna ska hitta rätt röstfunktion. Sofia ser på sången som muskelträning och 
någonting som behöver hållas igång. Hon har också två konkreta metoder för att hitta 
uttrycket i sångerna. En metod är att använda sig av aktiva verb. Sofia beskriver detta 
som “Istället för att spela ett tillstånd jag är glad så vill man att dom som lyssnar ska 
känna någonting. Tillexempel istället för att jag är glad kan man uppmuntra sin publik”. 
Den andra metoden värdeladdning, där sången sätts i ett sammanhang som eleven själv 
kan relatera till. Sofia har även en stiluppgift där eleverna får lyssna på låtar ur olika 
genrer och beskriva låtarna och göra jämförelser dem emellan. Anledningen till denna 
uppgift är delvis på grund av att InSå 1 mest handlar om att redogöra för saker och inte 
nödvändigtvis sjunga. Därför passar det bra med en skrivuppgift där elevernas 
resonemang kan komma fram.  
 
5.2.4 Martin  
Även Martin tar upp att det är viktigt att använda rätt teknik och röstfunktion. Han tar 
också upp begreppet musikalisk teknik, som för honom innebär exempelvis frasering, 
tempo och melodik, som något sångaren behöver förhålla sig till. Han nämner också 
arbetet med texten “jag vill att dom ska berätta en text samtidigt som dom sjunger”. 
Martin tar även upp att ett personligt uttryck är viktigt inom vissa genrer. Han menar att 
sångaren behöver skapa sin egen version för att förstå vad som är genreenligt, och inte 
bara härma en förlaga. Detta tror Martin ger ”en distans till originalversionen om man 
säger så. Att det ger på ett sätt ett djup i det dom håller på med”. Han pratar även om att 
ha rätt uttryck förhållande till genren. “för mig är uttryck och energi väldigt viktigt 
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framförallt om det är en låt som kräver det. Alltså ska man sjunga en rocklåt då ska man 
fan sjunga med energi och lite jävla anamma” 
 
Martin lyfter fram lyssnandet och härmandet som en metod för att hitta genreenligheten. 
Syftet med lyssnandet är att identifiera låtens uppbyggnad och genrespecifika drag. 
Martin beskriver det som att man tittar på ”låtens hörnstenar, vad är byggstenarna i den 
här låten”  
Ett annat syfte är att analysera sångsättet och hitta rätt sångtekniskt. Martin tar exemplet 
A nightingale sang in Berkeley square och beskriver hur den låter rent sång tekniskt. 
“Exempelvis när det gäller crooning då går man in i mer ren detalj alltså med 
sobinställning nasal-twang”.  
 
Martin beskriver också metoder för att hitta sitt personliga uttryck och egna version. 
Han menar att de först jobbar med att härma och göra låten i samma stil som en förlaga. 
Sedan bearbetar de låten på många olika sätt för att sedan kunna hitta sin version. 
Martin berättar om en målarkurs där han skulle lära sig måla och hade en väldigt tydlig 
bild på hur slutresultatet skulle se ut. Hans lärare hade då en metod som Martin sedan 
fört över till musiken.  
 
Du ska skissa cyklar du ska måla cyklar du ska använda akvarell du ska använda tusch du ska 
använda kol du ska måla med akryl du ska måla med olja, men du ska bara rita röda, blå och 
gula cyklar. sen så förklarade hon varför. Innan du kommer fram till ditt slutmål är du så jävla 
trött på den här bilden så du kommer aldrig komma fram. så jag vill att du ska vara expert på att 
måla cyklar det är det innan du överhuvudtaget för över det till den och i den färgställningen. 
tyckte jag var jättejobbigt men jäklar vad mycket jag lärde mig och framförallt att hela tiden 
gnugga in en sak från olika håll (Martin) 
 
Måleriläraren menade alltså att han skulle attackera målningen från flera olika håll och 
vrida och vända på det för att sedan komma fram till sin ultimata slutversion. Martin 
berättar sedan hur han överför detta till musiken. 
 
Så även om jag har exempelvis har A nightingale sang in berkeley square så vill jag att dom 
sjunger den först på ett sätt och när dom har satt den på det sättet som jag tycker är idiomatiskt 
med crooning då. Då vill jag att du sjunger den på ett annat sätt och under resans gång när jag 
vill att dom ska sjunga den på ett annat sätt då har jag sagt, jag vill att du sjunger den långsamt 
du ska sjunga den snabbt du ska sjunga den obetänksamt alltså spola igenom låten, sjung den 
långsamt, sjung den i ljust register , sjung den i ett lågt register. Alltså knåda den i alla 
upptänkliga varianter och former, för då hinner man inte tröttna på det slutresultatet man är ute 
efter utan hela tiden har man tillfört någonting. Jag tror att man tillför någonting hela tiden i 
sången. genom att göra den på olika sätt och tillslut utkristalliserar sig liksom själva kärnan det 
var såhär jag ville göra den (Martin) 
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Martin lyfter också fram att de inte alltid börjar med att utgå från en inspelning eller 
förlaga. Ibland börjar de med att utgå från notbilden och analyserar hur låten är 
uppbyggd melodiskt, rytmiskt och harmoniskt.  “Om dom har fått en helt ny som dom 
inte känner till. Då är det fram med noterna och så är det notläsning som gäller. Jag 
berättar liksom vad är det som händer där är en treklang vi lyssnar på den sjunger 
treklangen att vi liksom jobbar med notbilden först sen sätter vi i ihop det i fraser.” Han 
nämner även att han använder en genre för att nå en annan. Ofta kan det vara att de 
startar i en genre som eleverna känner sig bekväma i och går sedan in i en närliggande 
genre. Han ger exemplet att han brukar introducera klassisk musik genom att använda 
sig av folkvisan Down by the Sally gardens i arrangemang av Benjamin Britten. Ett 
annat exempel är att via popgenren komma in i musikalgenren, i detta fallet genom 
radioversionen av Defying gravity ur musikalen Wicked.  
 
5.2.5 Sammanfattning 
Det tydligaste sambandet mellan alla informanterna är att de lägger stor vikt vid 
sångtekniken när det gäller att sjunga genreenligt. Alla menar på att det finns olika sätt 
att sjunga på inom de olika genrerna och att sångaren bör vara medveten om vilken 
teknik eller röstfunktion som bör användas. Anna, Karin och Martin tar upp även 
musikaliska parametrar som är varierande beroende på vilken genre det är, såsom 
frasering, melodik och rytmik. Anna, Karin och Martin tar kort upp arbetet med texten 
medan Sofia lägger stor vikt vid texttolkning och uttryck. Hon kopplar även ihop det 
med de sångtekniska aspekterna, alltså hur vi gör rent röstligt för att få fram en viss 
känsla. Martin är ensam om att ta upp det personliga uttrycket som en del i att sjunga 
genreenligt och menar på att en egen version är en väg till förståelse för genren. Karin 
är den enda som nämner de övriga musikerna, vilken sättning musiken är skriven för 
eller vilka instrument som används.  
 
När det gäller sångpedagogiska metoder är det gemensamt för alla informanterna att de 
använder sig av lyssning och härmning som metod. Alla framhåller att en diskussion 
och dialog är viktigt i samband med lyssnandet. Martin, Anna och Karin tar upp att de 
diskuterar kring låtens uppbyggnad och beståndsdelar som gör den genretypisk även om 
Martin lägger extra stor vikt vid detta. Sofia har ett mer sångtekniskt perspektiv på 
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lyssnandet vilket även Karin har, även om Karin också nämner den musikaliska 
uppbyggnaden kort. Samtliga pratar även om att de använder sig av sångteknisk övning 
för att eleverna ska använda rätt röstfunktion. Anna är den enda som nämner en metod 
för att hitta sväng och rätt i rytmiken, i detta fallet att jobba med underdelning och att 
rytmisera fraserna på flera olika sätt. Både Martin och Karin använder sig av metoden 
att introducera nya genrer genom närliggande genrer, exempelvis klassisk musikal som 
sedan leder vidare till klassisk musik eller opera. Sofia är ensam om att beskriva 
konkreta metoder för att gestalta texten och hitta rätt uttryck i sångerna. En metod är 
värdeladdning, där låten sätts in i ett nytt sammanhang som eleven kan relatera till. Den 
andra metoden är att arbeta med aktiva verb, alltså istället för att spela ett tillstånd ska 
sångaren få publiken att uppleva och känna något, exempelvis istället för att vara glad 
så ska man uppmuntra sin publik. Martin är ensam om att prata om hur man arbetar med 
personligt uttryck och att hitta sin version av låten. Han menar att sångaren behöver öva 
sig på att göra låten på många olika sätt och angripa musiken från olika håll. Det kan 
vara allt från att sjunga låten i olika tempon och olika tonarter eller olika röstkvaliteter. 
Martin menar att man genom att göra många olika versioner, tar med sig något från 
varje och kan sedan hitta sitt egna uttryck. Detta blir också ett sätt att komma ifrån 
originalversionen. Martin är också den enda som nämner att han använder sig av att 
analysera notbilden för att titta på låtens beståndsdelar och uppbyggnad. Anna och Sofia 
har gemensamt att de använder sig av en skrivuppgift där eleverna får jämföra olika 
låtar eller genrer och också skriva vad som kännetecknar just den genren.  
 
5.4 Arbete med styrdokument och kollegialt lärande 
Informanterna har också fått beskriva vilka kurser de jobbar med och hur de på skolorna 
arbetar med styrdokumenten.  
 
5.4.1 Anna 
Anna berättar att hon främst jobbar med elever som läser InSå 1 och 2 men också någon 
enstaka som läser InSå 3. Det är nämligen bara spetseleverna som läser InSå 3. Eleverna 
på Annas skola får dessutom betyg i samtliga sångkurser i årskurs 3, detta gör att 
eleverna har hela tre år på sig att uppnå kunskapskraven i InSå 1. När det gäller arbetet 
med styrdokumenten förklarar Anna att de jobbar mycket med att tolka och diskutera 
styrdokumenten tillsammans i sånglärarkollegiet. De arbetar också för att få en samsyn 
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bedömningsmässigt genom att dokumentera alla konserter och sedan lyssna på och 
sambedöma varandras elever. Hon beskriver att de tar hjälp av varandra för att hitta 
bedömningsgrunder. 
 
Det brukar vara tre elever var ungefär kan man säga som man kan känna sig lite osäker på och 
då är det ofta att dom varit frånvarande mycket, att man inte fått se, alltså ansvarsbiten, att man 
inte sett dom på tillräckligt många konserter. Sen kanske det är någon som varit ute med dem på 
turnéveckan och så har det hänt liksom underverk i en progression alltså på en vecka, när dom 
gör massa olika spelningar. dom har tagit ansvar dom kanske har visat massa av dom här 
kriterierna där. och det räcker ju. det räcker ju att du har uppvisat dom en gång för att det liksom 
ska vara okej. (Anna) 
 
Anna berättar också att de har vissa moment som är gemensamma inom 
sångundervisningen. De har storföreläsningar om bland annat röstfysiologi, PA-teknik 
och hörsel. Detta är för att alla elever ska få med dig samma sak. De har också en 
analysuppgift som är gemensam där eleverna ska jämföra olika genrer.  
 
5.4.2 Karin 
På skolan där Karin jobbar diskuterar hon styrdokumenten tillsammans med sina 
kollegor. De lyssnar också på varandras elever för att få en rättvis bedömning. De har 
också en gemensam sångtentamen där eleverna får möjlighet att tenta av InSå 1 kursen 
för att sedan börja i InSå 2 om de lyckas uppnå A-nivå. Vid denna tentamen ska 
eleverna sjunga två sånger av skild karaktär. den ena ska vara mer åt det klassiska hållet 
och den andra med “metallkvaliteter”.  
 
Den klassiska, med betoning kanske på mycket i neutralrösten eller huvudklangskvalitet, 
egaliserat, dom sjunger linjer, mjukhet, rundhet. medan den andra sången kanske kan vara en 
karaktärs sång. Den ska komma från musikalgenren eller pop/rock och jobba lite mer med 
metallkvaliteter eller någon form av belt, twang (Karin) 
 
Alltså läser samtliga elever InSå 1 och de som är redo och klarar tentan får också läsa 
InSå 2.  
 
Karin berättar också att samtliga sångpedagoger på skolan har fått fortbildning inom 
Complete vocal technique. Hon menar att CVT-kurserna har tillfört mycket för 
kollegiet, “CVT-kursen har varit ett stort lyft just eftersom man rört om lite i det gamla” 
En annan anledning till att de utbildat sig inom CVT är för att de ska få en gemensam 
grund och ett gemensamt vokabulär.  
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Vi gick den kursen var för att vi vill ha ett gemensamt vokabulär, vi har ju inte haft det, så är det 
ju med många sångpedagoger, om man kommer från många olika skolor och använder sig av 
olika begrepp. Så att det var medvetet att vi valde att vi ska gå CVT allihop och börja använda 
oss av mer gemensamma begrepp så eleverna förstår vad vi pratar om (Karin) 
 
5.4.3 Sofia 
Sofia arbetar på två olika arbetsplatser och upplever att arbetet skiljer sig mellan 
skolorna. På en av skolorna upplever hon att det är mer prestigelöst och att de ser alla 
elever som sina elever, vilket bjuder in till mer informella diskussioner om 
undervisningen och styrdokumenten. “dels diskuterar vi mycket i arbetsrummet, liksom 
’nu jobbar jag såhär med den här eleven, och jag jobbar såhär’ och så pratar man om 
det, eller kan du hjälpa mig”. Hon berättar även att de på denna skolan har mer formella 
samtal kring bedömning då de har så kallade beting där alla elever får spela upp och 
gemensam betygsättning. Hon berättar även att hon hjälpt sin kollega och haft lektioner 
i belting med hennes kollegas elever, då kollegan inte är lika bra på den biten. Sofia 
upplever inte riktigt det samma på sin andra arbetsplats. Även fast de har liknande 
redovisningssituationer där de diskuterar känner hon sig mer ensam på den 
arbetsplatsen. De allra flesta av Sofias elever läser InSå 1 även om hon ha någon 
enstaka i InSå 2.  
 
5.4.4 Martin 
På Martins skola läser alla elever InSå 1 och InSå 2. Dessa avslutas precis som alla 
andra kurser på gymnasiet. Varje kurs löper över tre terminer vardera, och när kursen är 
slut sätts ett betyg. Martin berättar att det finns ett stort samarbete mellan 
sångpedagogerna på skolan. De sitter i samma arbetsrum och diskuterar och tar hjälp av 
varandra. “Det sånglärarna har varit bra på det är att vi hela tiden har diskuterat när vi 
har haft problem med en elev. “Alltså jag kan inte nå den här eleven’ och då har man 
resonerat med varandra ’ja men testa att göra såhär”. Han beskriver att de både har 
informella samtal i arbetsrummet och mer formella samtal som exempelvis 
betygskonferenser. De har också sångkonserter där de lyssnar på varandras elever. Vid 
dessa tillfällen tycker Martin att det viktigaste är att höra de andra pedagogernas elever 
och också höra deras åsikter om hans elever. Han berättar också att de andra lärarna 
hjälper till genom att ställa frågor om han skulle vara osäker på vilket betyg en elev ska 
få. Han menar att bedömningen i slutändan är hans egen eftersom det är han som trots 
att träffar eleven en gång i veckan. Det han får ut av att kollegorna ställer frågor är att 
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genom att han då genom att verbalisera pröva sina “egna åsikter bara genom att säga 
dom”.  
 
Martin tar också upp svårigheterna med att bedöma elever i sång och att inte låta 
personligt tycke och smak ta över.  
 
Det kan tendera till att bli väldigt subjektivt det vill säga min känsla av hur du framför någonting 
styr min bedömning och därför måste jag använda mig av ganska så objektiva 
bedömningsgrunder jag bara kan och då hamnar vi tillbaka igen till hur snabbt lär som sig, 
sjunger dom rent, kan dom växla teknik använder som tekniken på rätt sätt och på rätt ställe” 
(Martin) 
 
I Jakten på detta objektiva menar Martin att det är lätt att gå vilse och fördjupa sig för 
mycket 
 
Då är man helt plötsligt inne på en fras som sjunges eller spelas uttrycksfullt. jaha, är det 
tempoändring?  har vi betoningar på olika ställen? hur har man rent tekniskt fraserat? är det 
dynamik? Alltså bara en sån liten parameter som en fras så är man uppe i 8 10 underrubriker 
som alla i sig är egentligen ganska viktiga. så hur man än gör så det finns en enorm risk att man 
tråcklar in sig i detaljer så man blir alldeles matt (Martin) 
 
När detta händer menar Martin att det kan vara bra att gå tillbaka till grunden och se till 
helheten ändå. “då blir det iallafall att då backar man lite grann och försöker hitta någon 
form av gemensam plattform. något gemensamt tänk oavsett om man spelar saxofon 
eller piano eller sjunger” Detta är något som lärarna på skolan lagt stor vikt vid, att 
försöka hitta en gemensam grund inom InSå-ämnet oavsett instrument. Detta är något 
som Martin sett som en utmaning.  
 
Vi sitter i ändlösa diskussioner framförallt när vi ska försöka hitta ett sätt att resonera oavsett 
instrument. vi har tillräckligt svårt att försöka hitta ett gemensamt begrepp mellan sånglärarna. 
Vi är fem sånglärare och vi stöter våra huvuden och liksom mm, ah, mm, ah. och vi lägger 
pannan i djupa veck och vi har olika sätt att se på det här och om man dessutom ska göra det 
tillsammans med piano och fiollärare då blir det genast svettigare. För jag menar vi ska titta på 
och det finns någon form ut av allmän musikalisk tolkning eller vad ska jag säga bedömning av 
musikalitet frasering stilkänsla utifrån genre och praxis. Men jag menar min bild av ett en 
speciell praxis inom nån speciell genre, den kanske skiljer sig lite från min kollegas, så det är 
oerhört svårt (Martin). 
 
Dock anser han det går att i ett större perspektiv att finna en samsyn.  
  
Det finns ju alltid någon form av paraplytänk och det har vi ju alla på något sätt för 
musiken, den är ju ändå på något sätt universell, så vi har ju ändå på något sätt en inre 
gemensam tanke om vad god och dålig musik och musikalitet är (Martin).  
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För att motverka subjektiv bedömning har även sånglärarna tillsammans tagit fram en 
matris. Det är främst en av de mer erfarna lärarna som har arbetat med denna matris 
men även de andra lärarna har fått säga sitt.  
 
För att försöka få till det här med formalisering och någon form av objektiv syn på ett 
framförande eller ett arbete som dom gör på lektion så har hon  jobbat med en sån matris och vi 
har lagt våran hand vid den. Går det att uttrycka det på annat sätt så även jag förstår den? 
(Martin). 
 
5.4.5 Sammanfattning 
Samtliga informanter beskriver att de har flest elever som läser InSå 1. På flera skolor är 
detta också den enda kursen som ingår i utbildningen för eleverna. Det verkar också 
vara mycket ovanligt med elever som läser InSå 3. Samtliga informanter nämner också 
att det finns ett kollegialt samarbete kring arbetet med styrdokumenten även om det 
förkommer i olika utsträckning. Alla beskriver att de för både formella och informella 
samtal kring bedömning och tolkning av kriterier. De beskriver också att de lyssnar på 
varandras elever och har på ett eller annat sätt någon form av sambedömning. På Annas 
skola har de också gemensamma uppgifter och föreläsningar för alla sångelever. Martin 
är ensam om att nämna att det finns ett kollegialt samarbete mellan lärare som 
undervisar i andra instrument. På de andra skolorna verkar det främst vara sånglärarna 
som samarbetar. Martin nämner problematiken med att komma överens och att 
diskussionerna tenderar att hamna på detaljnivå. Dock menar han att det är lättare att 
hitta en gemensamhet genom att se till helheten i musiken.  
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6. Diskussion 
Under detta avsnitt diskuteras studien, och resultatet och litteraturen kopplas samman. 
Kapitlet är strukturerat efter sex rubriker där forskningsfrågan besvaras och diskuteras 
utifrån olika aspekter. Dessutom presenteras slutsats, relevans för yrkesrollen och 
förslag till vidare forskning.  
 
6.1 Genrebegreppets funktion i sångundervisningen 
Studien visar att arbetet med genre i sångundervisningen sker i form av genrebredd. 
Samtliga informanter är överens om att genre är viktigt i sångundervisningen och alla 
presenterar också en genrebredd i någon mån. Av detta utläser jag att informanterna 
tycker att det är viktigt att ge eleverna många möjligheter och inte bara en smal 
undervisning inom en genre. Detta resultat har även Asp (2015) kommit fram till sin 
studie, att genrebredden är viktig i undervisningen. Det som då blir intressant att titta på 
är  vilken funktion genrebredden i sig har i undervisningen. Det verkar främst inte vara 
att de ska lära sig att behärska genrer utan även en rad andra syften. Asp (2015) skriver 
att genrebredd kan fungera som ett verktyg för att nå ett annat mål, att genre är en del av 
ett större musikaliskt sammanhang. Även fast min studie handlar om sångundervisning, 
och inte ensembleundervisning som Asp, stämmer detta överens med delar av mitt 
resultat. Samtliga informanter tar upp att sjunga sånger i olika genrer är ett sätt att 
presentera och instruera olika tekniska svårigheter. Det kan också handla om att 
undervisa vissa musikaliska moment som improvisation, rytmik eller frasering. Asp 
(2015) menar också att genrer har olika pedagogisk potential vilket även mina 
informanter pratar om. Ett exempel är när Anna beskriver att hon jobbar med jazz för att 
lära ut exempelvis avancerad melodik. Det finns också en vilja hos informanterna att 
vidga elevernas synfält och visa dem musik de tidigare inte kommit i kontakt med. 
Detta skriver även Asp (2015) om, att genrebredden gör att eleverna får lära känna ny 
musik så att de kan skapa en identitet inom musiken.  
 
Genrebredden har också ett egenvärde. Asp (2015) skriver att genrebredden är viktig för 
att musiker i dagens samhälle behöver vara förtrogen med flera genrer. Latimerlo och 
Popeil (2012) skriver även att det krävs mångsidighet för att bli framgångsrik, fast då ur 
ett sångarperspektiv. Samtliga informanter påpekar att de vill att eleverna ska få prova 
på och känna till många olika genrer. Karin beskriver exempelvis genrebredden som en 
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slags allmänbildning. Sofia och Martin tar också upp att undervisning i olika genrer har 
ett musikhistoriskt syfte. Dels är sångens musikhistoriska kontext en förutsättning för 
att behärska en genre (Latimerlo & Popeil, 2012) men Sofia och Martin ser också 
genrebredden som ett redskap för eleverna att förstå den musikhistoriska kontexten.  
 
Alltså används genre och genrebredd i sångundervisningen på gymnasiet ofta som ett 
verktyg för att nå andra delar av undervisningen. Den funktion genre har är inte enbart 
att utbilda i att kunna sjunga genreenligt utan används också som ett verktyg för att 
uppnå andra delar av kursplanerna och och genomsyrar på ett sätt undervisningen. 
 
6.2 Genrebredd i relation till rådande styrdokument 
När jag läser styrdokumenten för InSå 1 och 2, vilket är de kurser som majoriteten av 
eleverna informanterna undervisar befinner sig i, finner jag inget stöd för att eleverna 
ska visa upp musikaliska kunskaper inom flera genrer. Däremot behöver eleverna 
förhålla sig till ”genre och praxis” i InSå 2, alltså i alla fall inom en genre. Flera av 
informanterna och även Asp (2015) beskriver att genrebredden används som en 
undervisningsmetod för att påvisa likheter och skillnader. Genrebredden blir en metod 
och en väg till att hitta genre och praxis, vilket då skulle försvara genrebreddens 
existens i sångundervisningen. I InSå 1 behöver eleven också redogöra för och diskutera 
stildrag i olika genrer och även här blir genrebredden en metod, då jämförelse är en 
naturlig del vid diskussion av ett fenomen. Bland de praktiska och musikaliska 
aspekterna som framkommit i föreliggande studie återfinns samtliga i någon mån i 
styrdokumenten för de tre sångkurserna. Alltså blir genrebredden ett sätt att undervisa 
styrdokumentens delar och visa variation och olika sätt att behandla de olika delarna. 
Alla informanter är överens om att de vill att eleverna ska prova på olika genrer, men att 
de nödvändigtvis inte behöver kunna sjunga bra i flera genrer. Även detta är i enlighet 
med styrdokumenten då genre förekommer genomgående i singular i kunskapskraven 
för InSå 1 och 2. Inte förrän i InSå 3 förekommer begreppet genre i plural och då endast 
i det centrala innehållet. Anna och Sofia lyfter särskilt fram att det är viktigt att eleverna 
också har möjlighet att fördjupa sig inom en genre. Detta stämmer även överens med 
examensmålen för det estetiska programmet, som menar att varje elev ska ges möjlighet 
att fördjupa sig inom ett speciellt område inom musiken. Samtidigt är informanterna 
också överens om att det också är viktigt att eleverna får möta många olika uttryckssätt 
inom sång, vilket också kan kopplas till examensmålen som menar att eleverna ska 
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tillgodo se sig ”fördjupade kunskaper i musik från olika tider och kulturer” (Skolverket, 
2011d). Detta examensmål visar då på genrebreddens vikt och betydelse för det 
estetiska programmet.  
 
6.3 Val av repertoar 
De repertoarval informanterna gör ger en indikation på vilken syn de har på genre och 
vilken funktion och plats genre har i undervisningen. Detta stämmer överens med vad 
Houmann (2010) skriver, att läraren genom att välja repertoar också samtidigt väljer 
bort andra alternativ och att det då genom repertoarvalet går att läsa ut musiklärarens 
syn på musik. De repertoarlistor som informanterna presenterar är ett kvitto på hur de 
tolkar formuleringen grundläggande repertoar som finns med i det centrala innehållet i 
inså 1. Av dessa listor går det att utläsa informanterna menar att formuleringen betyder 
att undervisningen ska innehålla en genrebredd i någon mån. Informanterna är dock 
noga med att poängtera att sångerna i listan är ingen standardrepertoar som alla måste 
gå igenom utan exempel på hur variationen av innehållet kan se ut. Martin uttrycker 
själv att han anser att genrebredden i sig är det i listan som är grundläggande repertoar 
och inte sångerna i den. Sångerna i listorna är sånger som informanterna själva tycker 
om och känner sig bekväma med. Sandberg (1996) menar att detta är ett vanligt 
fenomen, att lärare väljer material efter egen erfarenhet och kunskap, fast då i en 
grundskolekontext. Sandberg menar att det i och med detta finns en risk att läraren 
utformar sin egen kursplan. Detta tycker jag mig dock inte se i min studie. Både Sofia 
och Martin beskriver att de inte känner sig bekväma i den klassiska musiken, men att de 
ändå tycker att det är ett betydelsefullt inslag. Detta är ett exempel när lärare går utanför 
sina egna ramar för att kunna presentera den genrebredd de strävar efter. Samtliga 
informanter beskriver också att de ofta låter eleverna själva välja repertoar ibland. Sofia 
och Anna poängterar dessutom att de gärna låter elever fördjupa sig i en specifik genre, 
Dock menar samtliga att det måste finnas en balans mellan lärarstyrt och elevstyrt 
repertoarval. Just eftersom de vill vara säkra på att alla delar täcks och att varje elev får 
möta en viss bredd.  
 
Sångteknik fungerar som en grund till repertoarval vilket är något samtliga informanter 
tar upp - att de väljer repertoar efter vilka sångtekniska moment eleven behöver öva på. 
Anna beskriver att repertoaren ska spegla många olika tekniker så att eleverna får en 
teknisk medvetenhet. Sofia väljer i sin tur ofta repertoar vad eleverna behöver jobba 
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med rent sångtekniskt. Att sjunga låtar i olika genrer fungerar alltså här som ett verktyg 
för att nå teknisk kunskap. Detta stämmer överens med Zimmerman-Nilsson (2009) 
som menar att lärare väljer repertoar till fördel för teknisk utveckling snarare än 
konstnärlig utveckling. Även Asp tar  (2015) upp detta och menar att stilistisk 
genrekunskap inte alltid är ett lärandeobjekt i sig utan ett sätt att uppmärksamma 
speltekniska svårigheter Asps (2015) studie visar också att olika genrer anses ha olika 
pedagogisk potential och passar för att lära ut olika saker, vilket även min studie visar i 
och med att olika låtar i olika genrer väljs för att behandla vissa specifika områden.  
 
 
6.4 Genreenlighetens praktiska och musikaliska 
beståndsdelar samt sångpedagogiska metoder för att uppnå 
dessa aspekter  
Informanterna är överens om att det är viktigt att veta vilken sångteknik som krävs för 
varje genre och att rätt sound används. Detta är också tydligt i den sångpedagogiska 
litteraturen. Edwin (2008), Latimerlo och Popeil (2012)  Sadolin (2009) och Zangger- 
Borch (2005) tar alla upp detta och förklarar ingående vilka röstfunktioner som är 
karaktäristiska för varje genre. Stora delar av samtalen tenderar av kretsa kring 
sångteknik och därför har jag valt att diskutera just detta fenomen mer ingående senare i 
kapitlet, se 6.4. I Denna del fokuserar jag istället på de andra aspekterna som 
framkommit i min studie.  
 
6.4.1 Aspekter som ingår i att sjunga enligt genre 
Latimerlo och Popeil (2012) använder sig av fyra delar för att identifiera och behärska 
en genre. Dessa fyra delar är interpret it, emote it, listen to it och sing it. Detta är dels en 
metod för att lära sig att sjunga i olika genrer men också en indikation på vilka 
beståndsdelar Latimerlo och Popeil (2012) anser att olika genrer har. De beståndsdelar 
som framkommer i min studie går lätt att koppla till Latimerlo och Popeils (2012) fyra 
aspekter. Anna, Karin och Martin tar upp musikens olika beståndsdelar som exempelvis 
frasering, melodik och rytmik som något som kan indikera för vilken genre en låt 
befinner sig i. Detta skulle i sådana fall placeras under “Interpret it” enligt Latimerlo 
och Popeils (2012) metod. Här nämner också Latimero och Popeil (2012) genrens 
ursprung och historia, som också Martin och Anna tar upp, och de olika subgenres som 
bildas inom en genre, som Martin och Karin också beskriver. Sofia lägger stor vikt vid 
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uttryck och texttolkning, vilket skulle placeras under “emote it” utifrån Latimerlo och 
Popeil (2012). Även de övriga informanterna nämner textarbetet som en viktig del, men 
specificerar det inte lika noggrant som Sofia. Karin nämner också besättningen av 
musiker som något som indikerar vilken genre en låt har. Detta finns med som en 
beståndsdel när Kask (1976) beskriver begreppet genre och när Lilliestam (2009) 
skriver om kategorisering av musik, som också kan liknas med genreindelning.  
 
Martin är ensam bland informanterna om att belysa det personliga uttrycket och 
elevernas egna förmåga att hitta på egna versioner som en viktig del för att sjunga enligt 
genre. Latimerlo och Popeil (2012) beskriver även detta som viktigt vid erövrandet av 
en ny genre, att rätt vocal tone används så att det låter autentisk. Detta är även ett 
resultat som Zandén (2010) kommit fram till. Han menar att musiklärarna vill att 
eleverna uttryck ska vara äkta och att de estetiska val som görs inte bara är en 
reproduktion av lärarens instruktioner (Zandén, 2010). Han menar också att eleverna 
visar sin självständighet genom att bryta lärarens ideal och göra egna val. alltså ett 
liknande resonemang som Martin har. Zandén (2010) ställer sig dock kritisk till en 
bedömning av elevers äkthet och att det är ”djupt omoraliskt att ställa krav på ”rätta” 
tankar eller känslor”  (Zandén, 2010. s.191). I Martins fall handlade inte samtalet om 
bedömning, men eftersom personligt uttryck och egenhet anses vara en parameter i att 
sjunga genreenligt och att denna genreenlighet sedan ska bedömas blir detta indirekt en 
bedömningsgrund.  
 
Samtliga aspekter som tas upp av mina informanter och i den sångpedagogiska 
litteraturen går också att koppla till beskrivningen och tolkningen av begreppen genre 
och stil utifrån Kask (1976) Lilliestam (2009) och Åstrand (1975.) Att beskriva vilka 
beståndsdelar en genre har och vad som krävs för att behärska den blir således också ett 
sätt att tolka begreppet genre. 
 
6.4.2 Metoder 
Utifrån ovanstående aspekter har det i intervjuerna framkommit flera olika metoder för 
att instruera dessa aspekter. Den mest centrala är lyssningen som samtliga informanter 
tar upp som en viktig del. Även Latimerlo och Popeil (2012), Campbell (2004) och 
Zangger-Borch (2005), menar att lyssna och härma är viktigt för att uppnå rätt 
soundideal. I Intervjuerna framgår dock flera syften med lyssningen. Samtliga beskriver 
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lyssnande som ett sätt att hitta rätt sångteknik genom att härma, men lyssning kan också 
användas som ett analysverktyg för andra delar av musiken. Anna, Karin och Martin tar 
upp lyssnandet som ett sätt att identifiera låtens musikaliska uppbyggnad och 
genrespecifika drag. I Samband med lyssningen lyfter samtliga informanter fram 
diskussion och dialog som en viktig del. Via diskussionen får elevernas egna 
resonemang ta plats och eleverna får också öva sig på att verbalisera vad de hör. Sofia 
och Anna har tagit dessa resonemang ett steg längre och har en stiluppgift där eleverna 
får jämföra hur olika genrer låter. Intressant med dessa skrivuppgifter är att eleverna 
inte behöver sjunga enligt genre utan bara beskriva och verbalisera, vilket Sofia 
poängterar är helt i enlighet med styrdokumenten. Hon menar att det i InSå 1 krävs att 
eleven redogör för en genre låter och att eleven då inte nödvändigtvis behöver sjunga 
genreenligt. Via skrivuppgiften får eleverna också större utrymme att visa sitt 
resonemang. Även om Martin också använder sig av lyssnande ser han också en fara i 
att bara lyssna och härma. Han menar att eleverna behöver skapa sig sin egen version 
och ser också det personliga uttrycket som en del i att vara genreenlig. Därför väljer han 
att ibland studera in en sång utifrån notbild i första hand. Han ser också processen med 
att få en låt enligt genre i två steg där första steget är att härma och kopiera en förlaga 
och det andra steget att skapa sin egen version. För att skapa sin egna version menar 
Martin att sångaren behöver angripa sången från olika håll och sjunga sången på flera 
olika sätt.  
 
Samtliga aspekter som framgår i intervjuerna kring lyssnande skulle ändå hamna under 
Campbells (2004) första fas i lyssnande för lärande, attentive listening. Samtliga 
metoder för lyssning som framgår innebär ett passivt lyssnande och inkluderar inte 
någon form av musicerande vilket Campbells (2004) två senare faser innefattar. 
Däremot finns den tredje fasen av lyssnande, enactive listening, representerad i 
undervisningen i allra högsta grad, då den innebär faktiskt framförande av musiken. 
Man skulle kunna säga att denna fas är precis det som Martin menar med att skapa en 
egen version. Att aktivt lyssna efter stilistiska drag och återskapa dem i en egen 
tolkning. Campbells (2004) andra fas, engaged listening, är en metod och aspekt av 
lyssnande som inte informanterna nämner. Genom att lägga till detta moment hade 
steget från passivt analyserande till fullt aktiv inte blivit så stort. Fas två blir ett sätt att 
förkroppsliga sin analys från fas 1 och koppla samman sin analys med musikaliskt 
deltagande.  
49 
 
En annan metod som är tydlig, som informanterna själva inte riktigt nämner, men som 
går att läsa ut i deras resonemang kring repertoarval är att de använder genrebredden 
som en metod för att nå det genrespecifika. Exempelvis beskriver Sofia och Anna hur 
eleverna får identifiera likheter och skillnader mellan låtar och genrer för att hitta det 
som en specifikt för varje genre. Asp (2015) beskriver också detta och menar att 
genrebredden kan vara ett verktyg för att genom genrernas olikheter hitta det 
genretypiska. Även Zandén (2010) skriver att genrebredden tyder på att skillnader 
mellan olika genrer anses som viktiga. Edwin (2008) menar på att genrebredden kan 
vara ett sätt att utvecklas inom sin huvudsakliga genre genom att utforska andra genrer. 
Karin och Martin beskriver också hur de inte bara använder skillnader utan också 
likheter genrer emellan som metod, exempelvis att klassisk musik introduceras via 
klassisk musikal eller att klassisk musik introduceras via arrangemang av folkvisor. 
Gemensamma nämnare kan således vara ett sätt att lära sig att behärska en genre genom 
en genre eleven redan känner till. Sofia tar upp konkreta metoder för att undervisa och 
instruera uttryck, värdeladdning och att använda sig av aktiva verb. Både Zangger-
Borch (2005) Latimerlo och Popeil (2012) beskriver uttrycket som en viktig del, men 
ger inga tydliga metoder för att behärska det.  
 
6.5 Det sångtekniska perspektivet  
Sångteknik är ett tema som är återkommande under samtliga kategorier och vid 
samtliga intervjuer. Även om det också förekommer andra aspekter och tankar tar 
sångtekniken stor plats. Sångtekniken är den aspekt som skiljer sig minst mellan 
informanterna och det är också det tema som beskrivs mest ingående. Det finns ett 
sångtekniskt perspektiv som svar på samtliga av mina forskningsfrågor och har därför 
valt att diskutera denna aspekt under en egen rubrik.  
 
 Även sångpedagogisk litteratur har ett stort teknikfokus och kopplar det till genrer och 
genreenlighet. Edwin (2008), Latimerlo och Popeil (2012)  Sadolin (2009) och Zangger-
Borch (2005) beskriver utförligt vilka röstliga och anatomiska strukturer olika genrer 
har och ser sångtekniken som en förutsättning för att sjunga enligt genre. Arder (1996) 
sticker ut något från andra författare av sångpedagogisk litteratur. Hon formulerar sig på 
så sätt att hon anser att det finns en grundläggande sångteknik som är lika för alla som 
vill lära sig att sjunga och en specialiserad sångteknik som innehåller genrespecifika 
element. Arder (1996) menar att den grundläggande sångtekniken är ett verktyg för att 
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kunna skapa den klangkvalitet som önskas i en viss genre. Detta spår är även Karin inne 
på när hon pratar om den klassiska sångtekniken som hon ser som en god och hälsosam 
grund vilket gör att hon ofta börjar utifrån den tekniken, i neutralfunktion, för att sedan 
gå över till metallkvaliteter.  
 
6.5.1 Genreenlighet 
Det största samtalsområdet när informanterna förklarar vad som ingår för att sjunga 
enligt genre är sångtekniska aspekter. Samtliga informanter är överens om att eleverna 
behöver göra rätt val av röstfunktion för att sjunga enligt genre. Anna, Karin och Martin 
tar även upp musikaliska aspekter som är varierande, beroende på vilken genre det är, 
såsom frasering, melodik och rytmik. Zangger -Borch (2005) nämner också detta och 
menar att det är sångaren behöver analyser och tolka musikaliska signaler. Dessa 
musikaliska signaler kan vara exempelvis tempo, harmonik eller rytmik, precis som 
mina informanter beskriver. Martin pratar om två olika sorters teknik - sångteknik och 
musikalisk teknik, där den musikaliska tekniken är just detta - exempelvis melodik och 
harmonik. Musikalisk teknik går att översätta till alla olika instrument medan 
sångtekniken självklart är anpassad efter just sång. Samtalen tenderar att hamna mycket 
i sångarens värld och mindre vikt läggs vid de musikaliskt tekniska aspekterna.   
 
Dock visar resultatet att sångtekniken är ett sätt att behärska även dessa aspekter, att det 
krävs ett visst sångtekniskt kunnande för att åstadkomma exempelvis den timing som 
krävs i en viss genre. Sofia kopplar tydligt ihop sångteknik och att kunna uttrycka en 
känsla i musiken. Att tolkning och uttryck och är något centralt tar både Latimerlo och 
Popeil (2012),  Zangger Borsch (2005) och Sadolin (2009) upp men att sångare behöver 
behärska sångtekniken för att kunna utföra dessa tolkningar och kunna uttrycka 
budskapet. Latimerlo och Popeil (2012) använder sig av fyra kategorier när de beskriver 
en genre. Samtliga av dessa fyra kategorier förekommer bland svaren i min studie. Dock 
är den sångtekniska delen hos Latimerlo och Popeil (2012) stor, precis som hos mina 
informanter.   
 
6.5.2 Sångteknik i styrdokumenten 
Den sångkurs som informanterna beskriver att de arbetar allra mest med är InSå 1. I 
denna kurs finns begreppet ”grundläggande sångteknik” (Skolverket, 2011a) med i det 
centrala innehållet men inte i kunskapskraven. Alltså ska sångteknik absolut finnas med 
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i undervisningen men eleverna behöver inte visa några kunskaper inom detta område 
förrän i InSå 2. Är det då relevant att ge sångtekniken så mycket utrymme, när det ändå 
inte ska bedömas? Både litteraturen och informanterna menar dock att sångteknik är en 
viktig del i genrearbete vilket då skulle kunna rättfärdiga det stora arbetet med 
sångteknik i undervisningen mer. Dock står det heller inte uttryckligen i 
kunskapskraven för InSå 1 att eleverna ska kunna sjunga genreenligt utan, Skolverket 
(2011a) att de ska diskutera och redogöra för stildrag i olika musikstilar, vilket kan 
innebära exempelvis en skrivuppgift. Eftersom sång är ett praktiskt ämne kan det vara 
ett mycket bra verktyg för eleverna att nå fram till sina resonemang kring olika stildrag 
genom att sjunga i olika genrer. Dock visar min studie ett exempel på när eleverna 
faktiskt bedöms i både sångteknik och genreenlighet redan i InSå 1. Karin beskriver den 
sångtentamen de har på sin skola där eleverna ska sjunga en sång i klassisk stil och en 
sång med ”metallkvalitet” för att klara av InSå 1 för att sedan få börja InSå 2. Av vad 
jag tolkar i styrdokumenten är denna bedömningsgrund direkt felaktig och ett exempel 
på när sångtekniken får ta en mycket stor plats i sångundervisningen.   
 
6.5.3 Varför teknikfokus? 
Det har funnits ett behov att framhäva de populärmusikaliska genrerna inom 
sångpedagogiken och ett led i detta har varit att synliggöra de sångtekniska områdena. 
Detta har resulterat i en rad olika nya skolor och tekniker som exempelvis CVT och 
EVT. Sadolin (2009) beskriver själv okunskapen om sångtekniska bitar inom “nya” 
genrer som syfte till hennes metod, CVT. Samtliga av mina informanter är utbildade 
under en tid då dessa nya tekniker ännu inte nått marknaden och flera av informanterna 
beskriver upptäckten av de olika teknikerna som väldigt viktiga för deras egen 
utveckling. Nu finns det svar på exakt hur rösten används inom olika genrer. Både 
Sadolin (2009) Estill (2005) och Latimerlo och Popeil (2012) ger exempel på vilken 
röstfunktion som ska användas till vilken genre och tydliga nästan anatomiska 
instruktioner hur dessa funktioner ska åstadkommas. Jag tror att detta är en stor del i att 
sångtekniken får ta en så stor plats i sångundervisningen. En annan anledning är att sång 
är ett mycket subjektivt ämne som kan vara svårt att ta på. Instrumentet sitter inuti 
kroppen och fungerar olika för varje individ. Detta ger ett behov av att hitta objektiva 
förklaringar som i detta fall blir sångteknik. Martin beskriver detta också i 
bedömningssituation. Han menar att sångundervisning tenderar att bli för subjektiv i sin 
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bedömning och läraren då tvingas hitta så objektiva bedömningsgrunder som möjligt 
och att sångtekniken då ligger nära till hands. Han beskriver att fastna vid detaljer och 
går vilse i jakten på det objektiva. Zandéns (2010) studie visar på att det förekommer 
flera subjektiva bedömningsgrunder som exempelvis spelglädje och engagemang. Min 
studie visar i detta fall, när det handlar om sångteknik, på det motsatta. Jakten på det 
objektiva har gjort att det läggs för stor vikt vid just sångtekniken. För att komma bort 
ifrån detta föreslår Martin att vi som sångpedagoger behöver hitta tillbaka till helheten i 
musiken och att sånglärare behöver se på sångundervisningen som musik och inte bara 
sång. Martins svar tenderar orientera sig från sångtekniken och in i mer övergripande 
musikaliskt resonemang under intervjun. Detta kan vara en indikation på en annan typ 
av förhållningssätt beroende på huvudinstrument. Martin är gitarrist i grunden och ser 
på sångundervisningen utifrån ett mer övergripande musikaliskt sätt än enbart 
sångmässigt. Många av Martins resonemang stämmer överens med de resultat som både 
Asp (2015) och Zandén (2010) kommit fram till i sina studier om ensembleundervisning 
på gymnasiet, som innehåller informanter från fler instrumentgrupper.  
 
6.6 Kollegialt samarbete  
Att tolka styrdokumenten för att sedan kunna skapa undervisningsinnehåll för att 
slutligen kunna bedöma eleverna rättvist är en viktig del av lärarens arbete. Detta är inte 
alltid en lätt uppgift och kräver mycket arbete. Zandén (2010) skriver att det finns en 
skillnad mellan styrdokumentens mål och de kvalitetsuppfattningar som framkommit i 
hans studie. Han föreslår att lärare behöver ett kollegialt lärande och diskussion 
sinsemellan. Han beskriver att lärare behöver diskutera ”Kursplaner, metoder, mål och 
kriterier” för att utveckla verksamheten och skapa en likvärdig undervisning. Min studie 
visar däremot att det finns ett kollegialt samarbete kring styrdokumenten på all skolorna 
i studien. Detta samarbete visar sig på flera olika sätt. Samtliga informanter beskriver att 
de för både formella och informella samtal kring bedömning och tolkning av kriterier. 
De beskriver också att de lyssnar på varandras elever och har på ett eller annat sätt 
någon form av sambedömning. Dessa samtal bidrar dels till att skapa en samsyn i vad 
eleverna ska kunna för att få ett visst betyg men också att man hjälps åt i tolkningen av 
vad formuleringarna i styrdokumenten betyder. Anna beskriver att de också har 
gemensamma uppgifter och föreläsningar för alla sångelever vilket gör undervisningen 
mer rättssäker då det bidrar till en likvärdig undervisning för alla elever. På Karins skola 
har alla sånglärarna fått utbildning i CVT för att få en gemensam grund och gemensamt 
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vokabulär, vilket också är ett steg mot samsyn. Samtliga informanter nämner att dessa 
diskussioner sker sångpedagoger emellan medan bara Martin beskriver att de också har 
diskussioner kring läroplanstolkning tillsammans med de andra instrumentallärarna på 
skolan. Det är trots allt samma kurs som eleverna läser och alla har samma 
kunskapskrav att bedöma. I och med detta ska det inte vara någon skillnad på 
bedömning och bedömningsgrunder utifrån vilket instrument eleven spelar. Självklart 
finns det skillnader mellan olika instrument, men utgångspunkten bör vara den samma. 
Genom att föra kollegiala samtal med kollegor från andra instrumentgrupper kan lärarna 
få ytterligare perspektiv på styrdokumenten och hur undervisningen kan utformas 
utifrån dem.  
 
Dessutom visar resultatet att samsyn och kollegialt samarbete ofta tenderar att handla 
om bedömning och elevernas prestationer snarare än undervisningens innehåll och 
metoder. Zandén (2010) skriver att även detta behöver diskuteras och inte bara själva 
bedömningen. Av både litteraturen och mitt resultat framgår det att det finns många 
olika sätt att definiera och tolka begreppet genre. Detsamma gäller i samtalen kring 
olika aspekter för att sjunga genreenligt och metoder för detta. Svaren är lika på många 
punkter, men också olika. Jag anser att kollegiala samtal kan hjälpa lärarna till en mer 
gemensam syn på genre som lärandeobjekt. Med tanke på resultatet och spridningen i 
svaren, är det dock nästintill omöjligt att skapa en samsyn där alla är överens. Däremot 
kan samtalen skapa nya perspektiv och sträva efter en gemensamhet. Att låta samtalen 
handla om innehållet i undervisningen och metoder förflyttas också perspektivet från 
eleverna till lärarna. För det är trots allt undervisningen och metoderna som i slutändan 
avgör hur eleverna presterar. Eftersom det redan finns ett samtal kring elevernas 
prestationer och kvalitetskriterier blir dessa pedagogiska diskussioner ett komplement 
som förhoppningsvis ökar samsynen och leder till en rättvis undervisning.  
 
6.7 Slutsats 
 
Genre är en viktig del i sångundervisningen på det estetiska programmet och arbetet 
med genre sker dessutom i form av genrebredd. Dessutom används genrebredd och 
undervisning i olika genrer som ett verktyg för att uppnå fler saker än att lära sig sjunga 
i en genre. Det kan vara att instruera specifika sångtekniska moment genom en genre 
där den typ av sångteknik som arbetet syftar till är vanligt förekommande. Det kan 
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också vara att eleven behöver öva på något speciellt och att det då finns en genre som 
kräver extra mycket av den förmåga eleven behöver öva på. Det är tydligt att 
informanterna i min studie vill presentera ett brett utbud och att eleverna ska få möta 
många olika vokala uttryck i sin utbildning. Det handlar om att vidga elevernas synfält 
och referenspunkter och inte i första hand att eleverna ska lära sig sjunga genreenligt i 
alla genrer. Samtliga av de aspekter som kommit fram i studien gällande vad som gör 
att det låter genreenligt finns också med som fristående punkter i styrdokumenten. 
Genre blir alltså ett hjälpmedel för läraren att kunna instruera de olika delarna av 
sångundervisningen. Genrebredden blir ett sätt att visa på variation inom 
styrdokumentens olika delar. Asp (2015) skriver om att genrer har olika pedagogisk 
potential vilket också stämmer överens med mitt resultat. Att olika genrer används för 
att instruera något ur styrdokumenten som visar sig extra tydligt i en viss genre. 
 
När en lärare är förtrogen med en viss genre kan det verka  självklart och tydligt hur en 
genre låter och vilken uppförandepraxis som finns. Zandén (2010) beskriver att musiker 
kan tycka att det är onödigt att formulera hur musiken ska låta genreenligt eftersom den 
ska spelas och inte pratas om. När kontexten är gymnasieskolan och det estetiska 
programmet måste det dock ske ett samtal kring detta. Precis som med allt i musiken, 
finns det inga självklarheter när en person håller på att lära sig och är under utbildning. 
Därför är det viktigt för elevernas skull att läraren funderar på vilka beståndsdelar det 
finns inom en genre för att sedan kunna instruera hur eleverna ska åstadkomma 
genreenlighet. Att fundera över detta blir en del i tolkningen av styrdokumenten. 
 
I min studie förekommer ett antal aspekter att förhålla sig till och som kan hjälpa till att 
avgöra genrespecifika drag. Dessa aspekter kan sammanfattas till: 
•   Rätt sångteknik 
•   Musikens beståndsdelar – exempelvis harmonik, rytmik och melodik 
•   Uttryck och texttolkning 
•   Musikens historiska ursprung 
•   Personligt uttryck 
 
Dessa aspekter blir sedan utgångpunkten för hur undervisningen i genreenlighet ska 
utformas. Denna studie visar en rad olika metoder sprungna ur ovanstående aspekter. 
Den mest framstående metoden är lyssning och härmning, men rena sångtekniska 
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övningar är också en vanligt förekommande metod både hos informanterna och i 
litteraturen. Genrebredd och hur genrer kontrasterar mot varandra är också en välanvänd 
metod, att hitta genrespecifika drag genom olikheter genrerna emellan. Det motsatta 
förekommer också att likheter genrer emellan hjälper till att instruera hur en annan 
genre låter.  
 
Det är tydligt att sångteknik är den aspekt som för störst utrymme vid intervjuerna och 
sångtekniken är också en övervägande del i den sångpedagogiska litteratur jag har läst. 
Av denna studien går det alltså att utläsa att sångteknik tycks vara tätt sammankopplat 
med att sjunga genreenligt. Eftersom jag själv också är sångare och en del av den kultur 
jag undersöker, har min syn på ämnet tidigare också kretsat mycket kring sångteknik. 
Detta tror jag delvis kan ha format både min ingång i ämnet. Under studiens gång har 
jag dock problematiserat detta hos mig själv i och med att jag såg vilket utrymme 
sångtekniken fått i min studie. Den plats sångteknik får i min studie gör att jag undrar 
om sångtekniken också har en övervägande del i sångundervisningen. Det verkar som 
att mycket inom sångpedagogiken kretsar kring teknik och olika tekniker. Den mängd 
nya sångtekniker, som exempelvis CVT eller EVT, vi fått på senare år kan också ses 
som en effekt av teknikfokus. Eller kan det vara så att det sångtekniska fokus hos mina 
informanter är en produkt av de nya teknikerna? Jakten på det objektiva inom ett 
subjektivt ämne som sång gör också att fokus lätt hamnar på sångteknik, som är 
någonting som kan betraktas och bedömas objektivt. Det finns en risk att fastna i 
detaljer och helheten tappas. Jag ställer mig kritisk till det sångtekniska fokus som 
verkar finnas och anser att sång är så mycket mer än bara teknik. Precis som det framgår 
i min studie finns även en rad andra aspekter att förhålla sig till, men att sångtekniken 
verkar få oproportionerligt mycket utrymme.  
 
Av min studie framgår det även att det finns ett stort kollegialt samarbete kring 
bedömning och styrdokument. Dock upplever jag att informanternas samtal lätt hamnar 
i att beskriva hur de arbetar tillsammans kring bedömning och elevernas prestationer än 
undervisningsinnehåll och metoder. Självklart är det viktigt att tolka kunskapskraven, 
men en viktig del i detta är också att komma fram till hur detta ska iscensättas i 
praktiken. Det är undervisningen och undervisningsmetoderna som leder fram till 
elevernas prestationer. Därför är översättningen från styrdokument till praktisk 
undervisning minst lika viktig som bedömningsdiskussionen. Jag tror att det går att 
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vinna mycket på att vara ödmjuk och våga öppna upp för ett samtal som kretsar mer 
kring undervisningsinnehåll och metoder. Dessa diskussioner leder förhoppningsvis till 
samma resultat som lärarna avser uppnå med de redan existerande 
bedömningsdiskussionerna. Det kollegiala lärandet strävar efter en samsyn kring 
sångundervisningen, och jag menar att det krävs att denna samsyn även bör inkludera en 
gemensamhet kring vilken undervisning som erbjuds för att eleverna ska kunna 
prestera. Dessa diskussioner är även viktiga för att klara göra skillnader som kan finnas 
kring olika saker, exempelvis genre som denna studie behandlar. Jag menar inte att alla 
ska tycka samma sak och undervisa på samma sätt, bara att det är viktigt att vara 
transparent kring sitt arbete och öppna upp för diskussioner och andras åsikter. Detta 
leder i sin tur förhoppningsvis till att verksamheten utvecklas och kvaliteten på 
undervisningen höjs. Jag tror också på att det skulle gynna lärarna att även ha ett 
samarbete med pedagoger från fler instrumentgrupper. Det är trots allt samma kurs 
eleverna läser och samma styrdokument att förhålla sig till. Detta samarbete möjliggör 
förhoppningsvis ett större fokus på musik i stort och musikaliska färdigheter istället för 
instrumentspecifika områden, som exempelvis teknik. Det är glädjande att det kollegiala 
samarbetet Zandén (2010) förslår verkar finnas på skolorna i min studie, och det är ett 
stort steg på vägen. Nu behöver detta samarbete bara utvecklas till att beröra fler 
punkter och perspektiv.  
 
6.8 Relevans för yrkesrollen   
Eftersom genre är ett centralt begrepp i inom musik och musikundervisning, kommer 
denna studie hjälpa mig i min roll som sångpedagog och musiklärare. Många delar av 
musikundervisning kan vara strukturerad  efter genre och det förväntas också att jag som 
sångpedagog har en viss genrebredd och genrekännedom. I studien framkommer även 
metoder och förhållningssätt vilka jag anser vara användbara för yrkesrollen. Många av 
metoderna är vedertagna metoder i sångundervisning men som jag inte tidigare kopplat 
samman lika tydligt med genrearbete. Med den inblick studien givit mig kring 
genrebegreppets plats och betydelse i styrdokumenten kan jag fortsätta att arbeta med 
styrdokumenten i mitt arbetsliv. Jag ser fram emot att diskutera med framtida kollegor 
kring arbetet med olika genrer och begreppets betydelse. Dessutom finns det en önskan 
hos mig att tillsammans med kollegor hitta metoder och arbetssätt som låter andra 
aspekter av genre än sångteknik ta större plats i undervisningen.  
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6.9 Vidare forskning 
Denna studie har bara skrapat på ytan för ett betydligt större fenomen. För vidare 
forskning skulle det vara intressant att komplettera intervjuerna med observationer av 
undervisningen. På så sätt ges en ännu tydligare bild av vad som faktiskt görs på 
lektionerna. Det skulle även vara intressant att göra en liknande studie som inkluderar 
pedagoger från andra instrumentgrupper, för att identifiera likheter och skillnader 
instrument emellan. Det är trots allt samma kursmål som gäller oavsett instrument eller 
genre. För vidare forskning är också elevperspektivet intressant, att lyssna till deras 
åsikter och upplevelser av undervisningen. Jag känner också att min studie inte 
behandlar bedömningsaspekten i så stor utsträckning. Det skulle vara intressant att 
djupdyka i styrdokument och kvalitetsuppfattningar i relation till ämnet. Det hade också 
varit möjligt att se på ämnet ur ett mångkulturellt perspektiv. På grund av 
examensarbetets begegränsade omfattning och att de genrer som resultatet visar enbart 
är västerländska har detta perspektiv uteslutits. Dock skulle det vara intressant att 
undersöka hur sångpedagoger kan arbeta med musik ur andra kulturer och vilka 
svårigheter men också möjligheter det skulle kunna innebära. Jag har också gjort en 
avgränsning genom att inte gräva djupare i kopplingen mellan interpretation och genre, 
men som absolut är ett intressant uppslag för vidare forskning.  
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